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Il bianco è lo zero, è un punto privato di tutto, è il tempo vuoto, è la non esistenza di qualsiasi 
cosa, è questo spazio di pagina qui di fianco. Se è vero che il bianco è lo zero, un punto privato di tutto, 
il tempo vuoto, la non esistenza di qualsiasi cosa, questospazio di pagina qui di fianco, è anche vero 
che il bianco è l’uno, un punto in cui poter far nascere di tutto, il tempo da vivere, la potenziale esisten-
za di qualsiasi cosa. Soltanto che per vedere questo ci vuole più di uno sguardo. Guardare il bianco in 
chiave attiva è un esercizio, piuttosto spaventoso. Convincermi di poter creare qualsiasi cosa è la mia 
risposta attiva al nichilismo che permea la nostra esistenza al quale non mi voglio arrendere. Lasciare 
qualcosa dove una volta c’era solo il bianco, con il tempo, è diventato lo scopo e la ragione del mio 
svegliarmi la mattina. Ho una stramaledetta paura di morire, quasi costantemente e non so bene  
da dove venga ma è con me da sempre. Siamo venuti dal niente fuori insieme e adesso mi accompa-
gna finché al niente torneremo. 

Sto scrivendo oggi, 20 agosto 2020, e questi mesi sono volati. Sono stato in casa e in studio 
molto, non che normalmente stessi tanto più spesso fuori. Ho preso il vizio di lavorare o di spalle o 
di fronte alla finestra, ma non significa niente. Vedo un palazzo, anzi due, se mi sposto tre, qualcuno 
sui balconi ha delle piante, quasi tutti hanno le serrande mezze abbassate, e si vede solo un angolo 
di cielo. Oggi è azzurro. Non mi è mai piaciuto troppo il mondo esterno, la mia ragazza dice che mi ha 
notato perché in gruppo con gli altri non parlavo: non perché non avessi nulla da dire ma perché non 
avevo voglia di parlare a sconosciuti o conoscenti. Mia madre ha sempre invece detto che sono “come 
un orso”. Fatto sta che col tempo ho sempre meno voglia di parlare e questo solo per dirvi che a me, 
la reclusione, non è pesata troppo. La parola recludere deriva dal latino recludo che significa chiude-
re ma anche aprire. In reclusione, a disegnare, ci vivo da un pezzo e per me stare chiuso su un foglio 
bianco è il miglior modo di aprirmi al mondo, l’unica alternativa che ho per lasciare un pezzo di me che 
spero e mi illudo rimarrà anche dopo. La reclusione non è una condizione da subire, è lo stato contem-
plativo che precede necessariamente l’idea. 

Di tanto in tanto esco fuori dal balcone e a marzo, aprile e maggio era consolatorio tutto 
girasse più lento: c’era più tempo, come del resto c’è adesso in cui tutti sono in vacanza e Torino resta 
svuotata. Percepire più tempo è rassicurante, ma anche pericoloso perché inevitabilmente si tende 
all’ozio. Hai la famosa lista delle cose da fare prima di morire? - Io no ma ho una lista delle cose da fare 
dopo di morire, ma di questo vi racconto un’altra volta - Beh, prima di morire è adesso ed è importante 
saperlo. Durante la quarantena ho concluso un’opera in cui la cosa più importante era il cielo, anche se 
non l’ho fatto azzurro. Adesso sto facendo un autoritratto, che si intitola “Non ti scordar di me” e sto 
usando l’azzurro. Non lo usavo da tanti anni, tanti che non li ho contati. 

Ho una foto, di me con mia nonna, mentre la salutavo perché andavo via la sera prima che 
lei morisse. Salutarla è una cosa che sapevo di dover fare prima che io morissi, ci penso spesso e 
ancora non so se ho sbagliato a salutarla, ma almeno l’ho salutata. Era forse meglio restare e farla 
andare senza salutare? Per l’ultima volta però quella sera mi ha potuto ricordare che io sono il principe 
azzurro, anche se lei non lo sa che i colori non li usavo mai. Questo testo avrebbe dovuto parlare dei 
mesi costretti in casa, di come non possa da dentro dire con certezza se quei vestiti stesi ad asciuga-
re si muovano perché la Terra gira ancora veloce o perché c’è del vento. La questione è che chiusi in 
casa quello che abbiamo dovuto davvero affrontare siamo stati noi stessi e il tempo di parlare da soli. 
Questo testo infatti parla di me:

Sono il principe bianco, da un azzurro ormai sbiadito, 
porto con me un fazzoletto dai colori ricordati e dal tono ingiallito. 

Sono il principe bianco, di un azzurro che non c’è più, 
disegnato dal nulla e grande meno del punto che sporca la pagina bianca qui giù.



White is zero, it is a point deprived of everything, it is empty time, it is the nonexistence 
of anything, it is the space on the side of this page.If it is true that white is zero, a point deprived of 
everything, empty time, the nonexistence of anything, the space on the side of this page, it is also true 
that white is the number one, a point where anything can be born, time to live, the potential existen-
ce of anything. But to see this takes more than a glance. It is an exercise to look at white in an active 
manner, a rather frightening one. Convincing myself that I can create anything is my active response 
to the nihilism that permeates our existence, to which I do not want to surrender. Leaving something 
where once only white existed has, over time, become the purpose and reason for waking up in the 
morning. I have a damn fear of dying, almost constant, and I don’t really know where it comes from - 
but it has been with me forever. We came out from nothing together and now it accompanies me until 
we return to nothing. 

I am writing today, August 20, 2020, and these months have flown by. I have been at home 
and in the studio a lot, not that I would normally be outside more. I’ve gotten into the habit of working 
either behind or facing the window, but that doesn’t mean anything. I see one building, actually two, if 
I move three, someone has plants on the balconies, almost all of them have their shutters half down, 
and you can just see a corner of the sky. Today it is blue. I never liked the outside world that much. My 
girlfriend says she noticed me because in group with others I didn’t talk: not because I had nothing to 
say but because I didn’t feel like talking to strangers or acquaintances. Instead, my mother always said 
I was “like a bear”. The fact is that, over time, I have less and less desire to speak and this is just to tell 
you that to me, reclusion was not too harsh. The word recluse comes from the Latin recludo, which 
means to close but also to open. I’ve been living for a while in reclusion, drawing, and for me being 
closed, with a blank sheet of paper, is the best way to open to the world, the only way I have to leave a 
piece of myself that I hope and delude will remain afterwards. Reclusion is not a condition to be suffe-
red, it is the contemplative state that necessarily precedes ideas. 

From time to time I go out on the balcony, and in March, April and May it was consoling that 
everything spun slower: there was more time, as there is now as everyone is on vacation and Turin 
remains empty. Perceiving more time is reassuring, but also dangerous because you inevitably tend 
toward idleness. Do you have the famous bucket list? - I don’t, but I have a list of things to do after 
I die, but I will tell you about that another time. Well, before I die is now and it is important to know. 
During quarantine I finished an artwork in which the most important thing was the sky, although I didn’t 
make it blue. Now I’m doing a self-portrait, entitled “Forget-me-not” and I’m using blue. I haven’t used 
blue for so many years, so many that I cannot even counted them. 

I have a picture of my grandmother and I, saying goodbye to her because I was leaving the 
night before she died. Saying goodbye to her is something I knew I had to do before I died, I think about 
it often, and I still don’t know if I was wrong to say goodbye to her, but at least I said it. Was it perhaps 
better to stay and let her go without saying goodbye? For the last time, however, that night, she was 
able to remind me that I am Prince Charming, although she didn’t know that I never used colors. This 
text should have been about the months confined to the house, how I cannot tell for sure, from indoors, 
whether those clothes hanging out to dry move because the Earth is still spinning fast or because it is 
windy. The issue is that locked in the house what we really had to face was ourselves and the time to 
talk to ourselves. This text is, in fact, about me:

I am the white prince, from a now faded blue, 
I carry a handkerchief of recalled colors and yellowed tone. 

I am the white prince, from a blue that is no more, 
drawn from nothing and no bigger than the spot that stains the white page down here.
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Danilo Sciorilli, artista naturalizzato torine-
se, classe 1992, ancora una volta ci fa attraversare 
lo spazio ripulito e distillato del fine vita, ponendoci 
davanti alla morte, certo, ma attrezzando per noi un 
prontuario di sistemi per generare (o registrare) l’eter-
nità dell’esistenza e mettendo alla prova la nostra 
disponibilità alla follia (Shakespeare + Erasmo). Il 
titolo prescelto fa scricchiolare i neuroni della nostra 
comprensione, allo scopo di attivare il meccanismo 
necessario a mettersi in gioco davanti a queste opere. 
Di fronte alla finitezza, inesorabile per alcuni, inaccet-
tabile per tutti, Sciorilli comincia dai massimi sistemi, 
in senso proprio. Secondo gli scienziati l’universo è in 
continua espansione, questo mette in crisi il concetto 
di distanza tra due punti che, a ogni istante, aumenta, 
rendendo immediatamente scorretta la nostra misu-
razione. La soluzione escogitata dagli astronomi è 
estirpare dal nostro calcolo il tempo, escludendo, di 
fatto, l’allontanamento dei corpi celesti. Più o meno. 
Le distanze sono “comoventi”, gli elementi si muovo-
no insieme e rimangono fermi tra loro. È quello che 
facciamo abitualmente anche noi, prendendo le nostre 
misure nella vita – tra di noi, con le cose, su noi stessi… 
– come se il tempo, e quindi la fine, non esistessero. 
È reale solo nel momento in cui decidi che lo sia (De 
Dominicis). Accettiamo una convenzione per poter 
sopportare la mutevolezza dell’istante, il fatto che la 
realtà è infinita e non misurabile da noi. Naturalmente 
l’assonanza con le “distanze commoventi”, quelle che 
ci fanno soffrire, non è casuale, e, con due “m”, il titolo 
diventa un’icastica e bellissima definizione di addio 

Davide Dall’Ombra Distanze comoventi 

ITA
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e di morte. Attesa la dose necessaria di stretching 
celebrale che un tema come questo richiede, possia-
mo permetterci di incontrare sei opere installative, sei 
piccoli sistemi solari di pensiero che attingono alle 
declinazioni tecniche dell’artista, ruotando intorno 
al disegno – rivisitato sulla giostra delle animazioni 
video – e alla presentazione sculturale e totemica dei 
“prodotti” dell’arte, per sperimentare poi le doti espe-
rienziali dei meccanismi, dalla visione al tattile. Consci, 
infine, dell’assoluta contemporaneità del bidimensio-
nale, teatro muto delle nostre percezioni più invasive, 
che ogni giorno martellano di pixel la nostra retina, 
riemergiamo dallo spazio ipogeo in superfice: solo nel 
chiostro, alla luce del sole, possiamo permetterci il 
colore e il lusso di rimettere in funzione l’orologio della 
nostra esistenza.

1 – CONFESSIONE ALLA LUNA
Quella che ci accoglie, scesi agli inferi della nostra 
coscienza, non è una semplice luna, foss’anche nel 
pozzo. Il tema è la presenza dell’invisibile e il nostro 
desiderio di vederlo. È una dichiarazione di intenti, o 
meglio dell’ambito in cui si muove tutta la ricerca di 
Sciorilli. Ancora una volta la tecnica viene in soccorso 
della poesia e questa luna è, in realtà, l’immagine di 
una lente concava specchiante su cui viene proiettato 
un fascio di luce che, filtrato da un foro stenopèico, 
si riflette in molteplici direzioni ma di cui, grazie a un 
secondo foro stenopèico, viene selezionato un solo 
fascio direzionale. Le cose non sono mai così semplici 
come appaiono. Per fortuna. Del resto, anche la luna, 
di per sé, non è mai stata per noi solo un ammasso 
di roccia, un satellite inerte che ci ruota intorno. E 
arrivarci non è mai stata considerata una delle tante 
esplorazioni possibili… Ma cosa c’entra la luna con 
l’invisibile? Questa particolare lente ha permesso 
alla telecamera di filmare lo spostamento dell’aria, in 
questo caso l’alito dell’artista intento a parlare. Non 
capita tutti i giorni di poter dar, veramente, corpo alle 
parole e il fatto che a permettercelo sia la luna rende 
questo abbrivio di percorso ben oltre il limite del corto-
circuito sentimentale1.

2 – A BOUNDLESS DROP 
Cos’è questa “goccia senza confini” che evoca, 
senza saperlo, un passaggio struggente di Gibran2? 
Formalmente è una biglia nera, posta al centro di una 
serie di undici disegni-fotogrammi. Lei è lì, alla fine dei 
disegni, in quella teca trasparente, nascosta in una 
scatola disegnata dall’artista come merita un amuleto 

1. 

Questa lente speciale è stata forgiata 

da Sciorilli in 400 ore di sfregamento, 

sovrapponendo due vetri separati da 

polvere di ferro, fino a farli diventa-

re uno concavo e l’altro convesso. 

Preso il concavo e argentato come 

si faceva con gli specchi dei nostri 

nonni, l’artista ha ottenuto una lente 

del tutto simile a quella usata per lo 

studio dell’aerodinamica, sfruttando 

il metodo Schlieren per filmare lo 

spostamento dell’aria. Il video che ne 

è nato è diventato ormai una sorta 

di attrezzo mutevole per l’artista, un 

ingrediente che inserisce in opere 

diverse: a ogni piazza attinge al suo 

baule da attore girovago e la visione si 

trasforma. Prima di apparire in questa 

Confessione, questa ripresa analogica 

di un minuto e mezzo circa compare 

associata a tre disegni su tavola con 

retroilluminazione in Appaio mancante 

(2017) e ritorna in Facilmente Viene, 

Facilmente Va, l’installazione a tre 

canali video in sincro presentata a 

Bologna lo scorso anno (2022).

2. 

“E poi sarò tra voi, un navigante fra i 

naviganti. / E tu, mare immenso, madre 

insonne, / che sola sei pace e libertà 

per il fiume e il ruscello, / solo un’ulti-

ma curva avrà questo ruscello, solo un 

altro mormorio questa radura, / e poi 

verrò da te, goccia senza confini, all’in-

finito oceano” (Kahlil Gibran, L’arrivo 

della nave, da Il profeta, 1923).

3. 

“La biglia nera, o sfera, cuore fattuale 

dell’opera, è un punto di sintesi. 

Un elemento caro all’artista, per la 

sua capacità di concentrare l’intera 

potenzialità esprimibile dall’uomo e 

dalla natura. La sfera è simbolo della 

femminilità e della fertilità, è germinale 

ma anche conclusa in sé, nella sua 

assoluta perfezione, nel suo raffigura-

re ciò che per noi è tanto desiderabile 

quanto impossibile: l’equidistanza dal 

proprio baricentro (affettivo). La sfera 

è un punto e, come tale, sintesi e anti-

tesi del buco nero che tutto assorbe e 

concentra nella sua densità e poten-

zialità inaudita” da D. Dall’Ombra, Con 

la biglia in tasca, in No Time to Die, 

catalogo della mostra (TanExpo, Fiera 

di Bologna, 22-24 giugno 2022), a 

cura di G. Di Pietrantonio, p. 24.

4.

Del resto, ci avverte il libretto di 

istruzioni della pozione, la formula 

giusta è stata trovata perché “Sciorilli 

[padre?] è un alchimista contem-

poraneo, profondo conoscitore in 

particolare degli scritti di Paracelso e 

di Nicolas Flamel […]. Si racconta che 

durante i suoi studi Sciorilli sia riuscito 

a tracciare un filo tra il Tan Ching Yao 

Ch’eh (Grandi segreti dell’alchimia) di 

Sun Simiao, del 650 d.C., alcuni antichi 

testi da lui ritrovati nella cittadina 

sulle sponde del Nilo, Nag Hammadi, 

il Corpus Hermeticum di Ermete 

Trismegisto e il Liber de nymphis, 

sylphis, pygmaeis et salamandris et de 

caeteris spiritibus di Paracelso”.

5.

“Ambrosia – termine di origine greca 

composto dall’alfa privativa, dunque 

negazione, e (μ) βρότος, (m)brotos, 

cioè ’mortale’ – [è] l’opportunità che 

Sciorilli offre di sfuggire alla morte, di 

negarla, di rimandarla.” da L. Fossati, 

Fino alla fine del tempo, in No Time to 

Die, op. cit., p. 65.

potentissimo3. Promette ascensione e immortalità 
dell’anima e, nella sequenza a parete, viene raccolta da 
terra innescando un processo di elevazione: si innalza, 
come stesse ascendendo al cielo. “Il lavoro ragiona sul 
discorso di fede, in senso largo, e propone una solu-
zione di immortalità per lo spirito”, ci avverte l’artista. Il 
cortocircuito, in questo caso, non è con un pianeta ma 
con la Trasfigurazione sul Monte Tabor di Raffaello ai 
Musei Vaticani, giusto per non scendere di tono… Ma in 
cosa ci chiede di sperare l’artista con questo amuleto 
irraggiungibile (e invisibile)? “Il fatto è che l’umanità è 
ancora sofferente – e presumibilmente lo rimarrà per 
sempre – e sente quindi il bisogno di affidarsi ad altro 
che non sia il troppo arido raziocinio. Io ho scelto di 
affidarmi all’arte, l’arte è diventato il luogo dove tutto 
può accadere e soprattutto dove sopravvivo continua-
mente alla fine”. E noi a cosa decidiamo di affidarci? 
Qual è il nostro amuleto?

3 – AMBROSIA
Ambrosia è un elisir “da consumarsi preferibilmente 
entro la fine”, perché “è scientificamente non confu-
tabile che bere Ambrosia allunga la vita in maniera 
direttamente proporzionale alla quantità ingerita. Si 
stima approssimativamente un incremento di trecen-
tosessantacinque giorni per ogni cento millilitri di 
prodotto”, dichiara Sciorilli nelle avvertenze per l’uso4. 
Come ogni ciarlatano che si rispetti, l’artista (di tutti i 
tempi) è colui che sa convincerci dell’esistenza di ciò 
che da soli non potremmo vedere. Il vero e il falso ci 
vengono consegnati in mano: a noi scegliere. In questo 
caso, assolve al suo dovere circostanziando nei detta-
gli la storia dell’elisir, prodotto da una piccola azienda 
del suo paese d’origine, Atessa (Chieti), che, nell’anno 
della sua nascita, dà inizio a una produzione di grande 
successo internazionale. L’ingrediente fondamentale 
dell’Ambrosia è l’alkaest: elemento misterioso costi-
tutivo della pietra filosofale, “sostanza primigenia 
dalla quale derivano i quattro elementi della tradizione 
alchemica (acqua, aria, terra e fuoco), componenti 
base di tutta la realtà”, prosegue l’opuscolo illustra-
tivo. Su di esso, finora, si sono raccolte indiscrezioni 
non confermate. Ogni flacone ne contiene solo una 
goccia, diluita in acqua piovana della Tasmania e 
anidride carbonica ottenuta nelle notti di plenilunio 
dal Ficus macrophylla. La storia della pozione magica 
è quanto mai articolata e l’aver riallestito in mostra il 
marchingegno che la distilla, preme talmente il piede 
sull’acceleratore del verosimile da destabilizzare la 
nostra incredulità. Forse5.
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4 – GO OVER LIKE A LEAD BALLOON
Appresa l’esistenza – se non addirittura desiderato il 
possesso – dei due strumenti approntati dall’artista 
per aspirare a una longeva immortalità, il visitatore è 
invitato ad attraversare una proiezione sensoriale, tatti-
le e oculare insieme, che ha una dichiarata reference 
visiva in alcune installazioni di Boltanski. Go over like a 
lead balloon, letteralmente “cadere come un palloncino 
di piombo”, indica un’esperienza che si rileva un vero 
e proprio disastro6. Del resto, il leggero fluttuare nel 
vuoto di persone senza nome, magicamente sospese, 
tenta di riparare la ferita procurata ai nostri occhi dal 
lontano disastro del dirigibile Hindenburg del 1937, 
immortalato nella copertina del primo album dei Led 
Zeppelin (1969) e, soprattutto, almeno per la nostra 
generazione, dal ben più vivido ricordo dei dispera-
ti che si gettano dalle Torri Gemelle (2001). L’artista 
ha chiesto ad amici e conoscenti di riprendersi in 
una posizione “sospesa”, traducendoli poi in disegno 
animato. L’opera è potenzialmente in continuo sviluppo 
perché potrebbe ricevere nuovi aspiranti all’immortalità 
che vogliano aggiungersi7. Nell’animazione di Sciorilli il 
loop sembra, infatti, permetterci di “salvare” quei corpi, 
sempre pronti a ripartire prima di toccare il suolo: 
“Questo andamento ciclico annienta il concetto di inizio 
e fine ma solo in maniera apparente: da un momento 
all’altro il proiettore può essere spento semplicemen-
te premendo il pulsante on-off. Cosa accade a quelle 
anime quando l’opera non è esposta o la mostra arriva 
all’orario di chiusura? Gli viene garantita l’immortalità o 
sono condannate in un limbo?”8

5 – ’CAUSE ALL WE GOT IS HERE TO LOSE 
La stanza che chiude il percorso ipogeo della mostra 
presenta una video animazione nata per chiudere e 
riaprire, come spesso accade nell’opera di Sciorilli. 
È un commiato che sembra parlarci di precarietà, 
“perché tutto ciò che abbiamo è qui da perdere”, ci 
avverte il titolo. Ma l’omaggio quasi letterale al finale 
di un film cult come The Truman Show (1998), apre la 
prospettiva a un passaggio luminoso. Quella conqui-
sta della realtà, il superamento della finzione di una 
vita, l’inizio di una VERA esistenza per il protagonista, 
che l’artista ricalca autoritraendosi, ha un inevitabile 
sapore di speranza, di ripartenza. Danilo/Truman lascia 
tutto, abbandona il suo mondo costruito per lui, saluta 
il suo pubblico e si immerge in un nero che non sarà 
destinato a durare in eterno. Del resto, il fitto tratto 
del segno grafico dell’artista fa brillare e sommuovere 
quel nero: non sarà mai un muro, non sentiremo (solo) 

la nota sorda e agghiacciante della fine ospedaliera, 
emessa dal monitor multiparametro dei nostri valori 
vitali. Riprendersi in mano la vita è possibile ogni giorno, 
magari rinunciando ai compromessi tossici che accet-
tiamo per esistere. E non sarà un caso che, terminato il 
video, siamo autorizzati a risalire e riveder le stelle9.

6 – ALLEGORIA DELL’A-TEMPO
Quando pensavamo di essere scesi in tempo dalla 
giostra a rinfacci reciproci – tra la vita e la morte, s’in-
tende – che abbiamo vissuto sotto le volte a mattoni 
del piano interrato, ci accorgiamo che non è bastato 
risalire in superficie per scampare agli interrogativi 
senza risposta, squadernati nelle cinque stazioni attra-
versate. Rincuorati dalla luce tersa del chiostro delle 
Stelline, voltiamo lo sguardo alla parete finale della 
mostra che cinge l’uscita. Quella superficie trapuntata 
da profili architettonici senza più funzione, memori di 
finestre che furono e ormai tamponate, diventa il palin-
sesto per l’ultima installazione, realizzata ad hoc per 
mettere in contatto il piano dei vivi con quello dei morti, 
per segnare la fine della mostra con la ripartenza. A 
generare l’opera è un respiro che sale dal piano ipogeo, 
dando vita alla visione finale. È un fumo ideale quello 
che esce impertinente dal sottosuolo, generando una 
sorta di sogno o forse svelando il motore complessivo 
del percorso. Non sapremmo dire, infatti, se il tempo sia 
frutto o origine delle sperimentazioni al piano di sotto. A 
far capolino tra le aperture in facciata è la figura scom-
posta di una donna allegorica, realizzata con pastelli 
acquerellabili, stendendo pennellate di gesso e acrilico 
su cui poter disegnare a matita. Torna il colore, autocon-
cessione rarissima per l’artista, che ci riporta ai primari. 
L’omaggio è all’Allegoria del tempo dipinta e firmata da 
Guido Cagnacci (1601-1663) intorno alla metà esatta 
del Seicento e ora conservata a Ro, nella collezione 
Cavallini Sgarbi (sì lui). La mano destra trattiene un 
crisantemo, che mostra chiari i segni della sua finitezza, 
la fanciulla ha un corpo sensuale e perturbante come 
spesso accade in uno dei pittori più erotici del nostro 
Seicento; sul suo capo campeggia il simbolo ancestra-
le dell’urobòro – il serpente che si morde la coda, in 
un eterno ritorno – che ha assunto per l’occasione le 
fattezze di una vera e propria aureola. Ma la sorpresa è 
nella sua mano sinistra, quella a destra per noi… Il blu 
tratteggia una clessidra che ha perso la sua inesorabili-
tà: la sabbia va al contrario, verso l’alto, accendendo in 
noi la speranza di un finale imprevedibile, in cui il tempo, 
invece di svuotarci ci riempie. Avessimo ancora qualche 
dubbio che questa mostra parla di in-finito.

8.

No Time to Die, op. cit., p. 42. Alla 

presentazione dell’opera a Bologna, 

la video animazione era proiettata su 

una grande parete in pieno giorno, 

bianco su bianco eppure ben visibile. 

A fianco era posto un piccolo disegno 

con un autoritratto dell’artista intento 

a rubare le lancette di un orologio su 

una torre… Di fronte era allestito una 

sorta di disegno tridimensionale: una 

lunga passatoia di moquette a elevata 

usurabilità, tratteggiata fittamente di 

nero ma destinata a schiarirsi con il 

passaggio, conduceva a una grande 

parete, in corrispondenza del disegno 

di una porta-varco che si apriva verso 

una stanza buia e ignota. Come avver-

tiva una voce registrata, era questa la 

postazione perfetta per registrare il 

proprio video in “posizione sospesa”, 

postarlo (#notimetodie) e partecipare 

all’estrazione di un posto omaggio nel 

video dell’immortalità.

9.

Del resto, già nel film il protagonista 

“è l’unico a non recitare, l’unico uomo 

vero (True/Man) in mezzo a un cast 

selezionato di attori che erano per lui 

i suoi affetti, i suoi vicini di casa, i suoi 

colleghi, i suoi amici. Truman, sbigotti-

to e disperato, si scontra con un cielo 

di cartone e quindi varca la soglia del 

mondo reale, ignoto, oscuro, ma reale. 

Rinasce.”, da V. Tebala, ’Cause all we 

got is (t)here to lose, in No Time to Die, 

op. cit., p. 109.

6.

“Questo idioma di origine america-

na è apparso per la prima volta nel 

1924 nell’allora noto fumetto Mom n’ 

Pop per poi non essere più utilizzato 

fino alla fine della Seconda Guerra 

Mondiale. La frase è poi divenuta 

celebre con la nascita della band Led 

Zeppelin, quando il bassista John 

Entwistle, gozzovigliando dentro il 

club Salvation di New York City, disse 

al batterista Keith Moon: «Amico, 

lasciamo la band [Who] e formiamo-

ne una tutta nostra. La chiameremo 

Lead Zeppelin, lo Zeppelin di piombo, 

perché non avrà un cazzo di succes-

so»”, da C. Gestri, 七転び八起き」/ 

nanakorobi yaoki / Cadere sette volte, 

rialzarsi l’ottava, in No Time to Die, op. 

cit., p. 43.

7.

In Fiera, a Bologna, la possibilità di 

essere inseriti nella video animazio-

ne – eternando la propria immagine 

che mai si schianterà a terra – era un 

vero e proprio prodotto teoricamente 

commercializzabile da parte delle 

imprese funebri, esattamente come 

l’Ambrosia o la sfera nera di A bound-

less drop.
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Danilo Sciorilli, a naturalised Turinese artist, 
born in 1992, once again, takes us through the clean-
sed and distilled space of the end of life, confronting 
us with death, certainly, but equipping us with a hand-
book of systems to generate (or record) the eternity 
of existence and testing our readiness for madness 
(Shakespeare + Erasmo). The title chosen makes the 
neurons of our understanding crackle with the aim of 
activating the mechanism necessary to step up our 
game in front of these works of art. Faced with finite-
ness, inexorable for some, unacceptable for all, Sciorilli 
begins, literally, with maximum systems. According 
to scientists, the universe is constantly expanding. 
This undermines the concept of distance between 
two points, which - every instant - increases, making 
our measurements constantly incorrect. The solu-
tion devised by astronomers is to erase time from the 
calculation, thus excluding the receding of celestial 
bodies. More or less. Distances are ’comoving’, the 
elements move together yet remain stationary betwe-
en them. This is what we also habitually do, taking 
our measurements in life - with each other, with thin-
gs, on ourselves... - as if time, and therefore the end, 
did not exist. Only when you decide it is real, it is (De 
Dominicis). We accept a convention in order to endu-
re the mutability of an instant, the fact that reality is 
infinite and not measurable by us. Moreover, the choi-
ce of words is not casual. In Italian language, in fact, 
there is an assonance between the word ’comovente’ 
(comovent) with 1 m, and ’commovente’ with two ms. 
The word “commovente” means moving, something 
that makes us suffer, so the title becomes an icastic 
and beautiful definition of farewell and death. Given 
the necessary dose of mental stretching that this 
theme requires, we can allow ourselves to encounter 
six installations, six small solar systems of thought 
that draw on the artist’s technical declinations, revol-
ving around drawing - revisited on the merry-go-round 
of video animations - and the sculptural and totemic 
presentation of the “products” of art, to then experien-
ce the experiential gifts of the mechanisms, from vision 
to touch. Aware, finally, of the two-dimensional absolu-
te contemporaneity, mute theatre of our most invasive 
perceptions, which, every day, hammer our retinas 
with pixels, we re-emerge from the hypogeal space to 
the surface. Only in the cloister, in the sunlight, can we 
afford the colour and luxury of restarting the clock of 
our existence.

ENG 1. 

This special lens was forged by 

Sciorilli in 400 hours of rubbing, 

superimposing two panes of glass 

separated by iron powder until one 

became concave and the other 

convex. Taking the concave one 

and silvering it, as was done with 

our grandparents’ mirrors, the artist 

obtained a lens similar to the one used 

in the study of aerodynamics, taking 

advantage of the Schlieren method 

of filming the displacement of air. The 

resulting video has become a kind of 

mutable tool for the artist, an ingre-

dient he incorporates into different 

works: in each square he draws on his 

wandering actor’s trunk and the vision 

is transformed. Before appearing in 

this Confession, this analog shot of 

about a minute and a half appeared 

associated with three backlit drawings 

on panel in Appaio mancante (Missing 

pair) (2017) and returned in Facilmente 

Viene, Facilmente Va (Easily Comes, 

Easily Goes,), the three-channel 

synchro video installation presented in 

Bologna last year (2022).

2.

And then I shall stand among you, a 

seafarer among seafarers. And you, 

vast sea, sleepless mother, who alone 

are peace and freedom to the river 

and the stream. Only another winding 

will this stream make, only another 

murmur in this glade. And then shall 

I come to you, a boundless drop to a 

boundless ocean.” (Kahlil Gibran, The 

Arrival of the Ship, from The Prophet, 

1923).

3.

“The black marble, or sphere, factual 

heart of the work, is a point of synthe-

sis. An element dear to the artist 

because of its ability to concentrate 

the entire potentiality expressible 

by man and nature. The sphere is 

a symbol of femininity and fertility, 

it is germinal but also concluded in 

itself, in its absolute perfection, in its 

depiction of what is as desirable as it 

is impossible: equidistance from one’s 

(affective) centre of gravity. The sphe-

re is a point and, as such, synthesis 

and antithesis of the black hole which 

absorbs and concentrates everything 

in its density and unprecedented 

potentiality.” from D. Dall’Ombra, Con 

la biglia in tasca (With the marble in a 

pocket), in No Time to Die, exhibi-

tion catalogue (TanExpo, Bologna, 

Exhibition June 22-24, 2022), edited 

by G. Di Pietrantonio, p. 24.

1 – CONFESSION TO THE MOON
What greets us as we descend into the underworld 
of our consciousness is not a simple moon, even if 
in a well. The theme is the presence of the invisible 
and our desire to see it. It is a declaration of intent, or 
rather of the scope towards which Sciorilli’s research is 
directed. Once again, technique comes to the rescue of 
poetry, and this moon is actually the image of a conca-
ve mirrored lens onto which a beam of light is projected 
which, filtered through a pinhole, is reflected in multiple 
directions but of which, thanks to a second pinhole, 
only one directional beam is selected. Things are never 
as simple as they appear. Luckily. After all, even the 
moon itself has never just been a mass of rocks, an 
inert satellite revolving around us. But what does the 
moon have to do with the invisible? This particular 
lens allowed the camera to film the movement of air, in 
specific, the breath of the artist while speaking. It does 
not happen every day that we can (truly) give body to 
words, and the fact that it is the moon that allows us to 
do so makes this journey well beyond the limit of the 
sentimental short-circuiting1.

2 – A BOUNDLESS DROP 
What is this ’drop without borders’, which - unknowin-
gly - evokes a poignant passage by Gibran?2 Formally, 
it is a black ball, the protagonist of a series of eleven 
drawing-photograms. It is there waiting for us at the 
end of the drawings, in the transparent shrine, hidden 
in a box designed by the artist as a powerful amulet 
deserves3. It promises ascension and immortality of 
the soul and, in the sequence on the wall, it is picked 
up from the ground, triggering a process of eleva-
tion: it rises, as if ascending to heaven. “The artwork 
reflects on faith, in a broad sense, and proposes a 
solution of immortality for the spirit,” the artist warns 
us. The short-circuit, in this case, is not with a planet 
but with Raphael’s Transfiguration on Mount Tabor in 
the Vatican Museums, just so as to not lower the tone... 
But what does the artist ask us to hope for through this 
unreachable (and invisible) amulet? “The fact is that 
mankind is still suffering - and presumably will remain 
so forever - and therefore feels the need to rely on 
something other than arid reasoning. I have chosen to 
entrust art, art has become the place where anything 
can happen and, above all, where I continually survive 
the end.” And what about us? What do we choose to 
entrust ourselves to? What is our amulet?
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3 – AMBROSIA
Ambrosia is an elixir “to be consumed preferably befo-
re the end”, because “it is scientifically irrefutable that 
drinking Ambrosia prolongs life in direct proportion to 
the amount ingested”, Sciorilli states in the instructions 
for use4. Like any self-respecting charlatan, the artist 
(of all times) is the one who can convince us of the 
existence of what we would not be able to see on our 
own. Truth and false are thrown back into our hands: it 
is up to us to choose. In this case, the artist fulfils his 
duty by detailing the story of the elixir, produced by 
a small company in his hometown of Atessa (Chieti), 
which, in the year of his birth, began a highly succes-
sful international production of it. The key ingredient 
of Ambrosia is alkahest: the mysterious constituent 
element of the philosopher’s stone, “primal substan-
ce from which the four elements of the alchemical 
tradition (water, air, earth and fire) derive - the basic 
components of all reality,” continues the illustrati-
ve booklet.Unconfirmed rumours have been pulled 
together about it: each bottle contains only one drop, 
diluted in rainwater from Tasmania and carbon dioxide 
obtained on full moon nights from the Ficus macrophyl-
la. The story of the magic potion is as intricate as ever, 
and having the contraption which distils it on display 
puts so much pressure on the verisimilitude accelera-
tor that it destabilases our disbelief. Maybe5.

4 – GO OVER LIKE A LEAD BALLOON
Having learned of the existence, if not desired the 
possession, of the two instruments prepared by the 
artist to aspire to a long-lived immortality, the visitor 
is invited through a combined sensory, tactile, and 
visual projection, which has a stated visual reference 
in some of Boltanski’s installations. Go over like a lead 
balloon, literally to fall like a lead balloon, indicates an 
experience which turns out to be a complete disaster6. 
After all, the slight floating in the void of the artist’s 
self-portrait, magically suspended, attempts to repair 
the wound inflicted on our eyes by the distant 1937 
Hindenburg airship disaster, immortalised on the cover 
of Led Zeppelin’s first album (1969), and - at least for 
our generation - by the much more vivid memory of the 
desperate people throwing themselves from the Twin 
Towers (2001). The artist asked friends and acquain-
tances to film themselves in a “suspended” position, 
then translating them into animated drawings. The 
work is, potentially, continuously developing because it 
could receive new aspirants to immortality7. In Sciorilli’s 
animation, the loop seems to allow us to “save” those 

bodies, always ready to start again: “This cyclic trend 
annihilates the concept of beginning and end, but only 
in an apparent way: from one moment to the next the 
projector can be switched off by simply pressing the 
on-off button. What happens to those souls when the 
work is not on display, or the exhibition reaches closing 
time? Are they guaranteed immortality or are they 
condemned to limbo?”8

5 – ’CAUSE ALL WE GOT IS HERE TO LOSE 
The room, which closes the hypogeous path, presents 
an animation created to close and reopen, as often 
happens in Sciorilli’s work. It is a farewell that seems 
to speak to us of precariousness, “because everything 
we have is here to lose” the title warns us. But the 
almost literal homage to the finale of a cult film like The 
Truman Show (1998), opens the perspective to a lumi-
nous path. The conquest of reality, the overcoming of 
the pretence of a life, the beginning of a REAL existen-
ce for the protagonist, which the artist traces by once 
again self-tracing himself, has an inevitable flavour of 
hope, of a new start. Danilo/Truman leaves everything, 
abandons his world built for him, says goodbye to 
his public and plunges into a blackness that will not 
last forever. After all, the dense stroke of the artist’s 
graphic mark makes that blackness shine and move. 
It will never be a wall, we will not hear (only) the deaf 
and chilling note of the hospital end, emitted by the 
multi-parameter monitor of our vital signs. Taking back 
our lives, perhaps giving up the toxic compromises we 
accept in order toexist, is possible every day. And it is 
no coincidence that, when the video finishes, we are 
allowed to go back up and see the stars again9.

6 – THE ’A-TEMPO’ ALLEGORY
When we thought to have gotten off in time from the 
merry-go-round of mutual rebukes - between life and 
death, of course - experienced under the brick vaults 
of the basement, we realize that it was not sufficient 
to rise to the surface to escape the unanswered 
questions unwrapped in the five stations we passed 
through. Heartened by the clear light of the Stelline 
cloister, we turn our gaze to the final wall of the exhi-
bition that surrounds the exit. This wall, quilted with 
architectural profiles with no function any longer, 
reminiscent of windows that once were, now boarded 
up, becomes the palimpsest for the last installation, 
connecting the level of the living with that of the dead, 
to mark the end of the exhibition with a restart. It is 
an ideal smoke that impertinently comes out of the 

4.

After all, the potion’s instruction 

booklet warns us, the right formula 

was found because “Sciorilli [father?] 

is a contemporary alchemist, a 

profound connoisseur of the writings 

of Paracelsus and Nicolas Flamel, in 

particular [...]. It is said that during 

his studies, Sciorilli was able to draw 

a thread between the Tan Ching Yao 

Ch’eh (Great Secrets of Alchemy) by 

Sun Simiao, dated 650 A.D., some 

ancient texts he found in the small 

town on the banks of the Nile, Nag 

Hammadi, Hermes Trismegistus’ 

Corpus Hermeticum and Paracelsus’ 

Liber de nymphis, sylphis, pygmaeis et 

salamandris et de caeteris spiritibus.”

5.

“Ambrosia - a term of Greek origin 

composed of the alpha privative, 

hence negation, and (μ) βρότος, (m)

brotos, meaning ’mortal’ - [is] the 

opportunity Sciorilli offers to escape 

death, to deny it, to postpone it.” from 

L. Fossati, Fino alla fine del tempo 

(Until the End of Time), in No Time to 

Die, op. cit., p. 65.

6.

“This idiom of American origin first 

appeared in 1924 in the then well-k-

nown comic strip Mom n’ Pop and then 

was not used again until the end of 

World War II. The phrase later became 

famous with the birth of the band Led 

Zeppelin, when bassist John Entwistle, 

hobnobbing inside the Salvation club 

in New York City, told the drummer 

Keith Moon, "Man, let’s leave the band 

[Who] and create our own. We’ll call 

it Lead Zeppelin, because it will never 

be fucking successful.” from C. Gestri, 

七転び八起き」/ nanakorobi yaoki / 

Cadere sette volte, rialzarsi l’ottava 

(Fall seven times, get up the eighth),  

in No Time to Die, op. cit., p. 43.

7.

At the Exhibition, in Bologna, the 

possibility of being included in the 

video animation - eternalizing one’s 

image that will never crash to the 

ground - was a real product theore-

tically marketable by funeral homes, 

just like the Ambrosia or the black 

sphere of A boundless drop

8.

No Time to Die, op. cit., p. 42. At 

the presentation of the artwork in 

Bologna, the video animation was 

projected on a large wall in broad 

daylight, white on white yet clearly 

visible. Next to it was placed a small 

drawing with a self-portrait of the 

artist stealing the hands of a clock on 

a tower... Opposite a kind of three-di-

mensional drawing was set up: a long 

carpeted runway of high wear and 

tear, thickly dashed in black but desti-

ned to lighten with passage, led to a 

large wall, at the drawing of a doorway 

that opened towards a dark, unknown 

room. As a recorded voice warned, 

this was the perfect location to 

record one’s own video in “suspended 

position,” post it (#notimetodie) and 

enter the drawing for a free spot in the 

immortality video.

9.

After all, already in the film the prota-

gonist “is the only one not acting, the 

only real man (True/Man) among a 

selected cast of actors who repre-

sented his affections, his neighbors, 

his colleagues, his friends. Truman, 

stunned and desperate, collides with 

a cardboard sky and then crosses 

the threshold into the real world, 

unknown, dark, but real. He is reborn.”, 

from V. Tebala, ’Cause all we got is (t)

here to lose, in No Time to Die, op. cit., 

p. 109.
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underground, generating a kind of dream or perhaps 
revealing the overall engine of the path. We cannot tell, 
in fact, whether time is the result or the origin of the 
experiments at the lower level. Peeping through the 
openings in the façade is the decomposed figure of 
an allegorical woman, made with watercolour crayons, 
laying brushstrokes of chalk and acrylic on which to 
draw in pencil. Colour returns, a very rare self-conces-
sion for the artist, bringing us back to the primaries. 
The homage, this time, is to the Allegory of Time pain-
ted and signed by Guido Cagnacci around the exact 
middle of the 17th century and now kept in Ro, in the 
Cavallini Sgarbi collection (yes, him). One hand, on the 
left, holds a chrysanthemum that clearly shows signs 
of its finitude, the maiden in the centre has a perfect, 
sensual body. On her head the ancestral symbol of the 
uroboros is placed - the snake biting its own tail, in an 
eternal return - which has taken on the features of a 
real halo. But the surprise is in the left hand, to the right 
for us... The blue outlines an hourglass which has lost 
its inexorability: the sand is going backwards, upwards, 
igniting in us the hope of an unforeseeable ending, 
should we still have any doubts that this exhibition is 
about the un-finished.
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L’universo immortale (o eterno?) costrui-
to da Danilo Sciorilli ha la leggerezza e il soffio di un 
respiro, scandito da un ritmo oltre il tempo (o fuori dal 
tempo se pensiamo al concetto di eternità invece che 
immortalità, e di seguito proverò a spiegare perché). 
Contraddizione in termini, come la visione poetica 
sottesa a tutte le opere in mostra, che giocano conti-
nuamente sul labile e ironico confine del verosimile, 
con un tono irriverente e ugualmente intenso. Distanze 
comoventi ci accompagna nel viaggio forse più intimo 
della nostra esistenza, quello con la morte di ognuno di 
noi, attraverso una serie di opere e installazioni realiz-
zate con la meticolosa preparazione e precisione di un 
artista che da sempre ama confrontarsi con diverse 
tecniche, come il disegno e la video animazione, ma 
anche con strumenti scientifici in grado di dare corpo 
alla sua personalissima cosmogonia. 

Questa condizione esistenziale, con cui prima 
o poi tutti siamo chiamati a confrontarci, ci riporta alla 
paura ancestrale della morte che rivela nello stes-
so tempo l’anelito umano e terreno verso l’infinito e 
l’eterno. Quel destino filosofico dell’umano che aspira 
all’unione di cielo e terra. La differenza tra immortalità 
ed eternità è una sfumatura filosofica, che ha a che 
fare col concetto di tempo. Sono proprio due visioni 
del mondo, in cui l’eterno è il permanere della stessa 
idea e forma, strettamente legato al divino, mentre, 
l’immortale è il non morire mai, ma in una caducità della 
forma che è intrinseca alla temporalità. La quadratu-
ra del cerchio, simbolo della perfezione e dell’unione 
dell’uomo e del divino è, forse, il desiderio più profondo 

Alessandra Klimciuk Faraway, so close

ITA
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sotteso a questo viaggio. Un viaggio che inizia con il 
soffio di un respiro, il primo atto, tanto necessario ed 
essenziale quanto automatico e istintuale, che il neona-
to è invitato a fare per entrare sul palcoscenico della 
vita. Un salto traumatico fortissimo che definisce la 
linea di demarcazione tra ciò che è vita e ciò che non lo 
è ancora o non lo sarà più. 

E quel semplice gesto del respirare porta 
con sé infiniti elementi spirituali, nell’accostamento 
tra respiro, soffio vitale ed anima, che ereditiamo dalla 
cultura greca. Ma l’azione di introdurre aria nei nostri 
polmoni rappresenta anche il primo e continuo scam-
bio tra dentro e fuori, tra noi e il mondo, fino al cielo 
e alle stelle. Ed è il vero respiro (di Sciorilli) ad aprire 
la mostra, con la video-proiezione Confessione alla 
Luna, e a chiuderla, con la genesi dell’ultima installa-
zione Allegoria dell’a-tempo, che mette in contatto i 
due mondi paralleli, quello del mondo di sotto con il 
mondo dei vivi, con una scansione anche spaziale del 
respiro che affiora come un alito dal piano ipogeo al 
quadriportico della Fondazione Stelline. Le due opere 
segnano l’inizio e la fine, ma anche la fine e l’inizio 
nella circolarità semantica di questo continuo scambio 
spaziale tra due mondi apparentemente lontani, ma 
così vicini. La luna che apre la mostra al piano ipogeo 
è la proiezione di un’immagine creata con una tecnica 
sofisticata che registra lo spostamento dell’aria causa-
to dal respiro. Ancora una volta i piani si intrecciano, i 
mondi si sovrappongono, scambiano, diluiscono. E se 
l’inizio ci racconta dell’importanza della quadratura del 
cerchio, la visione finale ci riporta nell’infinito ed eterno 
ritorno, dove la dimensione temporale lineare supera la 
sua inesorabilità. Dall’eternità a noi e ritorno. In questa 
relazione tra cielo e terra si muove anche il significato 
delle distanze comoventi, coordinate speciali utilizzate 
in cosmologia per calcolare le distanza tra i corpi cele-
sti escludendo la variabile tempo. 

La distanza tra noi e l’universo o noi e le 
stelle in uno spazio atemporale ci riporta alla metafora 
della perfezione di cielo e terra, dell’unione dell’uomo 
e del divino, ma anche di quella tra il mondo dei vivi 
e l’aldilà. Nella video animazione Go over like a lead 
balloon siamo invitati ad attraversarli questi due mondi, 
camminando tra le tende della proiezione di figure che 
fluttuano nel vuoto, in una ripetizione infinita che ci 
accompagna con leggerezza in questo mondo di anime 
sospese. Una separazione solo apparente, superata 
dalla possibilità di entrare e uscire, salire e scendere, 
fondersi e separarsi di nuovo, nell’a-tempo. Perchè è 
il tempo a determinare la differenza tra immortalità 
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ed eternità ed è il tempo a definire la condizione finita 
dell’uomo. Se l’immortalità è oltre il tempo, l’eternità è 
fuori dal tempo. L’eternità ha a che fare con la ciclicità 
dell’eterno ritorno. Un tempo circolare e non lineare. 

Come la natura ciclica dell’Urobòro (detto 
anche Ouroboros, Oroboros, Uroboros e Oroboro, dal 
greco οὐροβόρος ὄφις) che cinge il capo della fanciulla 
dell’Allegoria dell’a-tempo, l’opera inedita realizzata per 
lo spazio del quadriportico. Animale simbolico a forma 
di serpente rappresentato nell’atto di mordersi la coda, 
l’urobòro realizza la figura di un cerchio infinito appa-
rentemente immobile, ma in realtà in eterno movimento, 
come il circolo dell’energia vitale e la natura ciclica di 
tutte le cose. Uno dei simboli esoterici più antichi per 
indicare che l’Universo è un tutto unico senza princi-
pio né fine. Concetto ripreso anche da Nietzsche nella 
teoria cosmologica dell’eterno ritorno dell’uguale. Nella 
simbologia alchemica il cerchio dell’urobòro è spesso 
associato anche alla capacità della pelle del serpente 
di rigenerarsi, ed è legato alla ricerca della perfezione 
e dell’eternità. Metafora espressiva di una riproduzione 
ciclica, come la fine del mondo e la creazione, come la 
morte e la rinascita. Come la vita e la morte. E torniamo 
all’inizio della nostra storia.

Dall’eternità a noi e ritorno.
Così lontano, così vicino.

The immortal (or eternal?) universe built by 
Danilo Sciorilli has the lightness of a breath, marked by 
a rhythm beyond time (or out of time if we think about 
the concept of eternity instead of immortality, and 
below I will try to explain why). Contradiction in terms, 
like the poetic vision underlying all the artworks in the 
exhibition, which continuously play on the labile and 
ironic border of the verisimilar, with an irreverent and 
equally intense tone. Comoving distances accompa-
nies us on, perhaps, the most intimate journey of our 
existence, that of the death of each of us, through a 
series of artworks and installations created with the 
meticulous preparation and precision of an artist who 
has always loved to deal with different techniques, 
such as drawing and video animation, but also with 
scientific instruments capable of giving substance to 
his very personal cosmogony. 

This existential condition, which sooner or 
later we must all face, brings us back to the ancestral 
fear of death, revealing at the same time the human 
and earthly yearning for the infinite and the eternal. 
The philosophical destiny of the human that aspires to 
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the union of heaven and earth. The difference betwe-
en immortality and eternity is a philosophical nuance, 
connected to the concept of time. They are two worl-
dviews in which the eternal is the permanence of the 
same idea and form, closely related to the divine, 
whereas immortal is the never dying, but in a transien-
ce of form intrinsic to temporality. Squaring the circle, 
the symbol of perfection and the union of man and the 
divine is, perhaps, the deepest desire underlying this 
journey. A journey that begins with a breath, the first 
act, as necessary and essential as it is automatic and 
instinctual, which the new-born baby is invited to do in 
order to go on the stage of life. It is a very strong trau-
matic leap, which defines the line between what life is 
and what it is not yet or will never be again. 

And that simple act of breathing carries with 
it infinite spiritual elements, in the juxtaposition of 
breathing, life breath and soul, which we inherit from 
Greek culture. But the action of introducing air into our 
lungs also represents the first and continuous exchan-
ge between the inside and outside, between us and 
the world, to the sky and the stars. And it is the real 
breath (Sciorilli’s) that opens the exhibition, with the 
video projection Confession to the Moon, and closes 
it, with the genesis of the last installation Allegory of 
a-time, which connects the two parallel worlds, that of 
the underworld to the world of the living, with a spatial 
scanning, too, of the breath that emerges from the 
hypogean floor to the quadriporticus of the Stelline 
Foundation. The two artworks mark the beginning 
and the end, but also the end and the beginning in the 
semantic circularity of this continuous spatial exchan-
ge between two worlds seemingly very distant, yet 
so close. The moon that opens the exhibition in the 
underground level is a projection of an image created 
with a sophisticated technique that records the displa-
cement of air caused by breathing. Once again, levels 
intertwine, worlds overlap, exchange, dilute. And if the 
beginning tells us about the importance of squaring the 
circle, the final vision takes us back to the infinite and 
eternal return, where the linear temporal dimension 
overcomes its inexorability. From eternity to us and 
back. And, within this relationship between heaven and 
earth, the meaning of comovent distances is placed: 
special coordinates used in cosmology to calcula-
te distances between celestial bodies excluding the 
variable of time. 

The distance between us and the univer-
se, or us and the stars, in a timeless space, brings us 
back to the metaphor of the perfection of heaven and 
earth, the union of man and the divine, but also that 
between the world of the living and the afterlife. In 
the video animation Go over like a lead balloon we are 
invited to cross these two worlds, walking between 
the curtains of the projection of figures floating in the 
void, in an endless repetition that lightly accompanies 
us in this world of suspended souls. An only apparent 
separation, overcome by the possibility of entering 
and leaving, rising and falling, merging and separating 
again, in the a-tempo1. Because it is time that determi-
nes the difference between immortality and eternity, 
and it is time that defines man’s finite condition. If 
immortality is beyond time, eternity is outside time. 
Eternity has to do with the cyclical nature of the eternal 
return. A circular and nonlinear time. 

Like the cyclical nature of the Ouroboros 
(also called Ouroboros, Oroboros, Uroboros and 
Oroboros, from the Greek οὐροβόρος ὄφις), which encir-
cles the head of the maiden in the A-tempo Allegory, 
the unpublished work created for the quadriporticus.  
A symbolic animal in the shape of a snake depicted 
in the act of biting its tail, the uroboros realises the 
picture of an infinite circle seemingly motionless, but 
actually in eternal motion, like the circle of life energy 
and the cyclical nature of all things. One of the oldest 
esoteric symbols to indicate that the Universe is a 
single whole without beginning or end. Concept also 
adopted by Nietzsche in the cosmological theory of 
the eternal return of the same. In alchemical symboli-
sm, the circle of the uroboros is also often associated 
with the ability of the snake’s skin to regenerate itself. 
Moreover, it is linked to the quest for perfection and 
eternity. It is an expressive metaphor for cyclical repro-
duction, like the end of the world and the creation, like 
death and rebirth. 

Like life and death. 
And we return to the beginning of our story.

1. 

TN: In Italian language a-tempo is  

a wordplay between its two meaning: 

on one hand, the speed at which  

a passage of music is or should be 

played, on the other the concept  

of timelessness.
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1 Confessione alla luna

Video-proiezione realizzata con metodo Schlieren 1'29'', (loop continuo), 2023.

Video projection realized by Shlieren method 1'29'', (continuous loop), 2023.
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52–69

  B
 D
2 A boundless drop

11 disegni a grafite su carta, 20 × 15 cm, plinto con teca in plexiglass, 200 × 30 × 30 cm,  
stampa disegno digitale su scatola 15 × 5 × 5 cm, biglia in vetro nera, 2022.

11 graphite drawings on paper, 20 × 15 cm, plinth with plexiglass case, 200 × 30 × 30 cm,  
digital drawing print on box 15 × 5 × 5 cm, black glass ball, 2022.
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72–89

A
3 Ambrosia

Ambrosia – Elisir d’Immortalità (distillatore Alkahest), struttura in acciaio, gomma,  
vetro e acqua colorata 180 × 600 cm circa, 2023.

Ambrosia – Elisir d’Immortalità, plinto con teca in plexiglass, 200 × 30 × 30 cm,  
stampa disegno digitale su etichetta, bottiglia in vetro con contenuto liquido, 2022.

Ambrosia – Elixir of Immortality (Alkahest distiller), structure in steel, rubber, glass,  
and coloured water 180 × 600 cm approximately, 2023.

Ambrosia – Elixir of Immortality, plinth with plexiglass case, 200 × 30 × 30 cm,  
digital design print on label, glass bottle with liquid content, 2022.



D
anilo S

ciorilli
Fondazione S

telline
D

istanze C
om

oventi
M

ilan
73

D
anilo S

ciorilli
Fondazione S

telline
D

istanze C
om

oventi
M

ilan
72



















D
anilo S

ciorilli
Fondazione S

telline
D

istanze C
om

oventi
M

ilan
91

92–103

      G
     B
4 Go over like a lead balloon

Video-animazioni, durata variabile (loop continuo), su 15 tende velate, �misure ambientali, 2023.

Video-animations, variable duration (continuous loop), on 15 veiled curtains, environmental sizes, 2023.
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106–127

c
      g
5 ’Cause all we got  

is here to lose

Video-animazione, 3'34'', 2020

Animated video, 3'34'', 2020
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130–139

a
 a
6 Allegoria dell’a-tempo

Installazione site-specific, 3 tele, grafite, pastelli acquerellabili, �gesso acrilico, 
225,5 × 99,5 cm, 1 tela, grafite, gesso acrilico, 65 × 99,5 cm.

Site-specific installation, 3 canvases, graphite, watercolour pastels, acrylic chalk, 
225,5 × 99,5 cm, 1 canvas, graphite, acrylic chalk, 65 × 99,5 cm















↱ Ritratto di Danilo Sciorilli con “A Cesare quel che è di Cesare”

(Intervento su moneta da 1€, edizione infinita. Opera/oggetto 

che costituisce il certificato di autenticità di ogni opera dell’artista).

↱ Portrait of Danilo Sciorilli with “To Caesar that which is Caesar’s”

(Intervention on 1€ coin, infinite edition. Piece of art/object that constitutes  

the certificate of authenticity of each of the artist’s works of art).

Danilo Sciorilli, artista visivo nato ad Atessa (CH) nel 1992, attualmente 
vive e lavora a Torino. Nel 2022 è andata in scena� la sua mostra personale all’inter-
no del TanExpo, in uno spazio di più di mille metri quadri, “No time to die”  a cura 
di Giacinto Di Pietrantonio. Reduce da altre tre mostre personali, la prima “The Big 
Crunch”  nel 2019: presso il Cinema Massimo, con �il sostegno del Museo Nazionale 
del Cinema di Torino, a cura di Grazia Paganelli. Nel 2020 a cura di Giacinto Di 
Pietrantonio, “Immortality Super Sale”, diffusa per la città di Torino. Nel 2021 “Fino 
alla fine del tempo” a cura di Linda Fossati per ArtDate, organizzato da The Blank, a 
Treviglio. Ha partecipato a numerose collettive tra le quali: “Straperetana - Creatori 
di silenzio” a cura di Saverio Verini,  Pereto (AQ), Palazzo Maccafani (Monitor 
Gallery), 2020; “Fuori Uso - Avviso di Garanzia” a cura di Giacinto Di Pietrantonio 
e Simone Ciglia, Ex Tribunale Piazza Alessandrini, Pescara, 2016; “Buona fortuna 
ribelli” a cura di Francesca Disconzi e Federico Palumbo, progetto site-specific per 
la chiesa della Madonna dei Piani in San Benedetto Belbo (CN); “Premio di Grafica 
Santa Croce” a cura di Ilaria Mariotti presso il Centro Espositivo Villa Pacchiani 
a Santa Croce sull'Arno, Pisa, 2021; “Now Now” �a cura di Davide dall’Ombra, 40° 
Rimini Meeting, 2019; “Welcome to Venice” a cura della School for Curatorial 
Studies Venice, Venice Art Project, Venezia, 2019; “BocsArt - Residenze Artistiche” 
a cura di Giacinto Di Pietrantonio e Giovanni Viceconte, Cosenza, 2018; “Saldi 
d’artista” a cura di Giacinto di Pietrantonio e Pietro Gaglianò (progetto di Giuseppe 
Stampone), Centro Italiano di Documentazione sulla Cooperazione e l’Economia 
Sociale, Bologna, 2017.

Danilo Sciorilli is a visual artist born in 1992 in Atessa (a small town in 
Abruzzo). Currently he lives and works in Turin. In 2022 his solo show “No time 
to die” went on stage. It was curated by Giacinto Di Pietrantonio, within TanExpo 
fair in �a space of more than 1,000 square meters. Sciorilli is a veteran from three 
other solo exhibitions. The first show was �“The Big Crunch” in 2019 at Cinema 
Massimo, with the support of the National Museum of Cinema in Turin, curated by 
Grazia Paganelli; the second one is “Immortality Super Sale,” curated by Giacinto Di 
Pietrantonio, widespread throughout the city of Turin, in 2020; the third one is “Until 
the End of Time” curated by Linda Fossati for ArtDate, an event organized �by  
The Blank in Treviglio, in 2021 . He has participated in many group shows inclu-
ding: “Straperetana - Creators of Silence” curated by Saverio Verini, Pereto (AQ), 
Palazzo Maccafani (Monitor Gallery), 2020; "Fuori Uso - Avviso di Garanzia" cura-
ted by Giacinto Di Pietrantonio and Simone Ciglia, Ex Tribunale Piazza Alessandrini, 
Pescara, 2016; “Good Luck Rebels” curated by Francesca Disconzi and Federico 
Palumbo, a site-specific project for the Church of Madonna dei Piani in San 
Benedetto Belbo (CN); “Santa Croce Graphics Prize” curated by Ilaria Mariotti at the 
Villa Pacchiani Exhibition Center in Santa Croce sull'Arno, Pisa, 2021; �“Now Now” 
curated by Davide dall'Ombra, 40th Rimini Meeting, 2019; “Welcome to Venice” 
curated by School for Curatorial Studies Venice, Venice Art Project, Venice, 2019; 
“BocsArt - Artistic Recidencies” curated by Giacinto Di Pietrantonio �and Giovanni 
Viceconte, Cosenza, 2018; "Saldi d'artista" curated by Giacinto di Pietrantonio and 
Pietro Gaglianò (project �by Giuseppe Stampone), Italian Documentation Center on 
Cooperation and Social Economy, Bologna, 2017.
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