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Il silenzio è ambiguo. Può indicare una frattura o un’affermazione. Tuttavia, può anche 
apparire un’affermazione di una frattura o di fratture multiple.

Come proposta artistica di pittura, Silent Fracture, osservata da un punto di vista 
esistenzialista, può essere intesa attraverso il concetto filosofico dell’“assurdo”, absurdus dal 
latino surdus o muto. Il vecchio concetto di tempo è anacronistico, il vecchio concetto di 
spazio è distopico. Si tratta di una manifestazione formale della tendenza umana a cercare 
qualche significato nell’universo e della possibilità umana di trovarlo. Ci sono numerose 
fratture emanate silenziosamente dai dipinti di Despotović. Tuttavia, per quanto assurdi 
possano essere, i suoi dipinti risuonano energicamente.

Per capire la relazione tra la Frattura Silenziosa di Despotović e l’assurdo, occorre richiamare 
le molteplici possibili fratture presenti nella sua proposta artistica.

La prima frattura riguarda l’identità intellettuale di Despotović che può essere definita 
dalle relazioni che un artista stabilisce. Contrariamente alle interpretazioni dei critici e 
dei curatori italiani che hanno ampiamente enfatizzato la sua origine Sud Est Europea, il 
suo attaccamento al mondo dell’arte viene silenziosamente negato e non solo perché ha 
acquisito la sua educazione formale in Italia e attualmente vive a Berlino. Questa negazione 
non sta avvenendo forse perché Despotović considera ermetico il mondo dell’arte serbo. 
Piuttosto, può essere dovuto alla sua urgenza di approcciarsi alla pittura contemporanea 
da una posizione individualista, non da ciò che è stato scritto da un punto di vista esterno. 
Se egli è mai appartenuto al suo paese d’origine, potrebbe essere erroneamente posto 
tra gli artisti concentrati sulla narrativa infantile che esprime le difficoltà della crescita o 
sull’incoscienza presente durante il processo di maturazione. Tuttavia, egli sta raggiungendo 
la maturità creando il suo spazio d’origine e insistendo sul fatto che la realtà delle cose non 
esiste oggettivamente ma è una finzione, una vita parallela, un ponte sopra le fratture e 
che egli è un arcaico anarchico, un post-punk o un pittore esistenzialista. Essere distaccato 
dal contesto culturale della sua formazione, ha permesso a Despotović di poter creare il 
suo spazio culturale. Giocare il ruolo dell’artista senza paese di provenienza gli permette 
di ritardare il momento della comprensione e di rinforzare visioni del tutto peculiari circa il 
suo lavoro1. Sembra che questa particolarità dello spazio culturale di Despotović permetta 
una totale responsabilità in una totale solitudine che può essere, come affermava Sartre: “la 
rivelazione della [... libertà]”2. Ciò che Sartre intende ne La Republique du Silence (1944), si 
riferisce all’occupazione tedesca, era una metafora sulla colonizzazione dello spazio culturale; 
inoltre: “Ogni gesto ha il peso dell’impegno”. Quindi il punto di vista è legato al modo in cui 
la pittura può essere considerata oggi. Nell’ultimo numero di Frieze Magazine, il tentativo di 

1	 8 Painters on Painting, Frieze inserto 160, 2014 p. 94
2	 Sartre Jean-Paul, 15 gennaio 2014, http://danassays.wordpress.com/encyclopedia-of-the-essay/sartre-jean-

paul/



capire la pittura è stato rivisto nel supplemento speciale 8 Painters on Painting. Per esempio, 
Rose Wylie spiega il concetto di solitudine silenziosa nella seguente affermazione: “Tu sei a 
tuo agio con la pittura, dall’inizio alla fine e decidi tu a che punto sei e la storia dell’arte … 
quindi, è qualcosa con cui vale la pena lavorare”.

L’assurdità di non provenire da dove ci si aspetta che provenga comporta implicazioni 
culturali e manifestazioni formali. Questo è legato alla frattura tra le immagini appropriate 
che perseguitano Despotović e il risultato formale finale. Egli è impegnato ad indagare 
immagini decontestualizzate, a penetrarle e a giocare con loro in quanto pure forme. Il 
lungo e metodico processo di scavo attraverso gli archivi di immagini precede l’atto del 
dipingere. Il filtro che gli permette di scavare attraverso l’eredità visiva è di tipo formale, non 
ideologico. Il metodo attraverso il quale Despotović si avvicina alle immagini implica la loro 
manipolazione, un particolare riduzionismo o una sovrascrittura.

Una volta che trova la base dalla quale decostruire, egli pone le foto in negativi e cambia 
le loro ombre. Le sue composizioni prendono vita tramite il contrasto di alcuni elementi 
e il rifiuto di altri e diventano così consistenti e raffinate. Immerso nel suo lento processo 
egli è impegnato nella ricerca di immagini decontestualizzate, per penetrarle e astrarne le 
forme. Despotović segna una linea tra il calcolo e l’intuizione rinforzando un gesto quasi 
istintivo dove la forma e le possibilità formali sono più importanti del contenuto. Despotović 
è coinvolto in una pittura di motivi classici come i ritratti, gli interni, le nature morte in cui 
il significato è dato dal nulla, da forme prestabiliste e rinnovate attraverso significati non 
prefissati. Il loro significato dovrebbe derivare solamente da come li si guarda. Dipingere 
non è non dire niente di nuovo ma commemorare e scavare nel passato indagando lo stesso 
linguaggio che è stato introdotto dalla storia dell’arte. Quindi egli proviene dalle nuove 
generazioni di pittori come Annie Lapin o Adrian Ghenie che decostruiscono i materiali della 
pittura al fine di analizzare come le qualità fisiche del medium influiscono sulle loro abilità 
di funzionare come un linguaggio e di comunicare il tempo e la memoria.  Despotović è 
anche molto concentrato sulle relazioni tra il processo e la forma e, proprio come Lapin, ha 
prodotto dipinti che fungono da depositi dei vari processi di produzione dello studio e da 
composizioni delicate3. 

Un’altra frattura è quella tra la sua precedente mostra tenutasi alla Galleria Boccanera e le 
immagini che vengono proposte in Silent Fracture. Se in The Velvet Glove (2010) Despotović 
si confrontava con soggetti infantili, esterni e colori vibranti, in Silent Fracture mostra una 
certa maturità con tutte che contraddizioni che essa comporta. Soggetti più maturi, quasi 
mistici e oscuri interni sono l’effetto di una riflessione sulla sua esperienza personale, oltre 
che una ricerca sulla forma.

La rottura rispetto ai suoi precedenti dipinti è il risultato di una metamorfosi che deriva 
dall’idea di come rappresentare una forma che è cambiata nel momento del suo sviluppo 
fisico. Despotović non decostruisce il medium pittorico bensì gli aspetti formali della pittura.

3	  Annie Lapin, The Huffington Post, 28 gennaio 2014, http://www.huffingtonpost.com/annie-lapin/



La sua idea è quella di trovare un modo per esprimersi, un’interpretazione personale delle 
condizioni in cui le idee si manifestano. I suoi lavori recenti, diversamente dai precedenti 
che principalmente erano olii su tela, si esprimono ora in una varietà di tecniche: acrilico 
e décollage su carta montata su tela, acrilico e collage su legno e anche ricamo di cotone 
su juta. Considerando la tipologia delle tecniche, appare evidente il tentativo di distaccarsi 
dalla realtà. Ora la forma viene portata all’estremo; è astratta e tende a diventare aggressiva 
fino a perdersi. Egli ha raggiunto quindi soluzioni più astratte rispetto al suo immaginario 
visivo. Una metamorfosi che emerge dall’accumularsi dei gesti, dei colori, delle strutture e 
il suo effetto di resistenza personale verso il suo stesso impulso. I precedenti dipinti frivoli 
e bizzarri, basati su storie distorte, sono stati scambiati per dipinti impulsivi dalle atmosfere 
oscure. Despotović continua a resistere per trovare il significato, ma rimane concentrato 
sulla forma e va direttamente alla sostanza delle cose reali4. Egli scredita silenziosamente le 
eredità culturali, le tendenze contemporanee, anche il suo stesso percorso e li “tradisce” per 
trovare una forma soddisfacente. Lottando contro gli effetti dei suoi dipinti precedenti, egli 
riesce a resistere a qualunque ideologia e a dedicarsi ad una forma intuitiva.

Non essendo totalmente soddisfatto dell’estetica, egli continua la sua lotta sulla tela, andando 
dalla versione peggiore a quella migliore in un solo giorno. Egli non si relaziona alla pittura 
come ad un prodotto ma come ad un processo che diventa visibile sulla superficie del 
dipinto: gli elementi che non sono completamente definiti sono i segni di questo processo; 
secondo Despotović, questo è molto più importante dello stile e del suo significato. La 
frattura formale avviene durante il processo di accumulazione dei gesti e delle strutture, 
mentre la sua relazione con i colori è spesso sorprendente tanto che i colori vivaci emergono 
proprio dove meno ce lo si aspetta. Il metodo che può essere descritto come Paint & Forget 
è un approccio assurdo alla forma, in cui significati collidono per rinforzare l’atmosfera.  

Cosa vogliono significare queste fratture? Ci fanno considerare le implicazioni culturali 
dell’identità intellettuale di Despotović. La sua discutibile provenienza e la sua resistenza 
alle implicazioni geopolitiche si collega piuttosto all’estetica anacronistica, un risultato della 
sua ricerca della creazione di un buon dipinto. Il silenzio è un filtro per il sé fratturato, 
atomizzato, per il disadattamento e lo sradicamento territoriale che trova espressione nei 
suoi lavori. Despotović accetta che le assurde fratture di questi dipinti non possono dare una 
risposta a nulla e che una risposta non dovrebbe nemmeno essere cercata.

Qui c’è una relazione diretta tra la libertà personale dell’artista e la qualità estetica dei suoi 
lavori. Non per attualizzare né per comprendere la storia e la geografia; è precisamente 
questo che gli permette un’ipotetica libertà sociale e la qualità di una produzione estetica. 
Metaforicamente parlando, è come se molteplici strati degli aspetti non formali della sua 
pittura, risuonassero in questa mostra con vivida vuotezza: ritratti solitari e interni senza 
soggetti.

4	 8 Painters on Painting, Frieze inserto 160, 2014



Untitled, 2013
collage and acrylic on wood, 30 x 42 cm



Untitled (diptych), 2013
acrylic on paper, 21 x 30 cm (each)









Flowers, 2013
acrylic on paper, 25 x 30 cm



Eclipse, 2013
collage and acrylic on paper 31 x 23 cm





Untitled, 2013
collage and acrylic on paper mounted on canvas, 200 x 175 cm



Untitled, 2013
acrylic on canvas, 200 x 150 cm





Plates, 2013 
embroidery on jute, 60 x 40 cm



Untitled, 2013 
collage and acrylic on paper mounted on canvas, 50 x 36 cm







Untitled, 2013
acrylic on paper, 24 x 28 cm



Untitled, 2013
acrylic on paper, 24 x 28 cm















Untitled, 2013 
collage and acrylic on paper mounted on canvas, 70 x 100 cm







Untitled, 2013 
collage and acrylic on paper mounted on canvas, 70 x 100 cm



Graveyard Picnic, 2013,
oil on canvas, 272 x 198 cm





Palazzo Fortuny, 2013 
collage and acrylic on paper mounted on canvas, 70 x 50 cm



Untitled, 2013 
collage and acrylic on paper mounted on canvas, 70 x 50 cm
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White interior, 2013
acrylic and decollage on paper mounted on canvas, 200 x 140 cm



Nebojša Despotović, Silent Fracture

Essay by Maja Ćirić, Independent Curator

Silence is ambiguous. It can signify a fracture or an affirmation. However, it can also manifest 
an affirmation of a fracture or multiple fractures.

As an artistic proposition of evident paintings, Silent Fracture, explained from the position 
of existentialism, can be understood by the philosophical concept of “the Absurd”, absurdus 
derived from the Latin surdus or mute. Time-wise, it is anachronistic, space-wise it is 
dystopian. It is a formal manifestation of both the human tendency to seek some inherent 
meaning in the universe and the human impossibility of finding meaning. There are several 
fractures that silently emanate from Despotović’s paintings. However, as absurdist they can 
be, the paintings still resonate strongly.

To understand the relation between Despotović’s Silent Fracture and the absurd, one has to 
recall the positions of possible fractures in his artistic proposition. 

The first fracture concerns Despotović’s intellectual identity which can be defined by the 
relations an artist establishes. Contrary to the interpretations of Italian critics and curators, 
who have so far emphasized his South Eastern European origin, his attachment to that art 
world is silently denied, and not only because he has acquired his formal education in Italy, 
and is currently based in Berlin. That denial is not happening, perhaps because he finds 
the Serbian art world hermetic. It is, rather, due to his urge to approach contemporary 
painting from an individualistic insider’s position, not from what has been inscribed in it 
from the outside. If he ever belonged his country of origin, he could be wrongly placed 
amongst the artists concerned with childhood narratives expressing difficulties of growing 
up or not even being conscious of the necessity to become mature. However, he is reaching 
maturity by creating his own place of origin and belonging by insisting that reality does not 
exist objectively, but is a fiction, a parallel life, a bridge over fractures, that he is an archaic 
anarchist, a post-punk, or an existentialist painter. Being also detached from the cultural 
contexts of his artistic formation, Despotović is able to create his own cultural space.To play 
the role of an artist without a country allows him to delay the moment of understanding and 
to reinforce idiosyncratic perspectives1. It seems that the particularity of the cultural space 
Despotović willingly participates in allows for total responsibility in total solitude, that can be, 
according to Sartre, “the revelation of [... freedom]”2. What Sartre meant in La Republique du 
Silence (1944), referring to German occupation, was a metaphor of colonized cultural space; 
furthermore: “Each gesture had the weight of a commitment”3. Such a position is related to 
the way painting can be approached today. In the last issue of Frieze magazine, the attempt 
to understand painting was revised in the 8 Painters on Painting special supplement. For 

1	  8 Painters on Painting, Frieze issue 160, 2014 p. 94
2	 Sartre, Jean-Paul, January 15, 2014 http://danassays.wordpress.com/encyclopedia-of-the-essay/sartre-

jean-paul/
3	 Annie Lapin, The Huffington Post, January 28, 2014 http://www.huffingtonpost.com/annie-lapin/



example, Rose Wylie explains the position of silent solitude in the following sentence: “You 
are on your own with a painting, from start to finish, and it’s up to you where you are with it 
and art history...so, it’s something worthwhile to work with.”

The absurdity of not belonging where he is expected to belong, has cultural implications and 
formal manifestations.This is related to the fracture between the appropriated images that 
are haunting Despotović and the final formal outcome. He is committed to investigating 
decontextualized images, to penetrating them and playing with them as pure form. The 
long methodical process of digging through image archives precedes the act of painting. 
The filter for digging through the visual legacy is formal, it is not ideological. The method 
by which Despotović approaches the images implies manipulation of the image, a particular 
reductionism or overwriting. Once he finds the base that he will deconstruct, he turns photos 
into negatives and changes their shade. His compositions come to life by contrasting certain 
elements and then rejecting other parts to become consistent and refined. Immersed in this 
slow process he is committed to investigating decontextualized images, to penetrating them, 
and to abstracting forms. He draws a line between calculation and intuition by reinforcing an 
almost instinctive gesture where form and formal possibilities are more important than the 
content. Despotović is committed to painting classical motives such as portraits, interiors, 
still natures, where meaning is given by nothingness, by pre-established and reformed 
forms though not pre-established meanings. What it will mean should be derived solely 
from how it looks.To paint is not to say anything new but to commemorate and dig into the 
past by examining the same language that has been introduced by art history. By doing so, 
he belongs to the new generation of painters such as Annie Lapin or Adrian Ghenie who 
deconstruct the materials of painting in order to explore how the physical qualities of the 
medium inherit their abilities to function as language, and to convey time and memory. 
Despotović is also greatly concerned with the relationship between process and form and, 
just like Lapin, has produces paintings that function as both repositories of the various 
production processes of the studio and delicate compositions43.

Another fracture is that between his previous exhibition at the Boccanera Gallery and the 
images that are proposed in the Silent Fracture. While in The Velvet Glove (2010) Despotović 
was dealing with infant subjects, the outdoors, and vibrant colours, Silent Fracture presents 
a certain maturity, with all contradictions that embodies. Mature, almost mystical subjects, 
and darker enclosed interiors are an effect of a meditation on personal experience, as well 
as an investigation of its form. 

The break from his previous paintings is a result of a metamorphosis that emerged from the 
idea of how to represent a form that has changed in the moment of its physical development. 
Despotović does not deconstruct the medium of painting but, instead, the formal aspects 
of painting. His idea is to find an expressive way, a personal interpretation of the conditions 
in which they have come to being. His recent art works, differently from his previous ones 
mainly in oil on canvas, are expressed in a variety of techniques: acrylic and décollage on 
paper mounted on canvas, décollage and acrylic on paper, acrylic on book pages, acrylic on 
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canvas, acrylic and collage on wood, and even embroidery or cotton on jute. By reconsidering 
techniques, he wants to distance himself from reality. Now the form is taken to extremes; 
it is abstracted in such a way that it becomes aggressive and lost. He has reached more 
abstract solutions to his visual regime. A metamorphosis emerges from the accumulation 
of gestures, colours and textures and is the effect of personal resistance towards his own 
drives. Previously frivolous and bizarre paintings, based on a fairytale-with-a-twist approach, 
have been exchanged for more impulsive paintings and darker atmospheres. Despotović 
continues to resist in order to find meaning, but he remains focused on form or goes directly 
to the substance of the real thing. He is silently disqualifying cultural legacies, contemporary 
trends, even his own itinerary, and “betrays” them to find a satisfying form. Struggling 
with the effect of his predecessors in painting, he manages to resist any ideology and he 
dedicates himself to intuitive form.

Not being totally satisfied with aesthetics, he continues his struggle on canvas, going from 
the worst to the best version in one day. He does not approach painting as a product but 
as a process that has to be visible on the surface of the painting: the elements that are not 
completely defined are pointers to this process; this is, according to Despotović, far more 
important than style and its meaning. Formal fracture comes about during the process of 
accumulating gestures and textures, while his relation to colours is often surprising in a way 
that fluorescent colours emerge where least expected. The method that can be described 
as Paint & Forget is an absurd approach to a form, where meanings collide to reinforce the 
atmosphere.

What do all these fractures mean? They make us consider the cultural implications of 
Despotović’s intellectual identity. His questionable individual belonging and his resistance 
to geopolitical implications lead to almost anachronistic aesthetics, a result of his pursuit 
to the creation of a good painting. Silence is a filter for the fractured, atomized self, for the 
maladjustment and territorial uprooting that find their way into his painting. Despotović 
accepts that absurdity fractures meaning by stating that painting can never give an answer 
to anything, and that an answer should not even be looked for. 

Here is a direct relationship between the personal freedom of the artist and the aesthetic 
quality of his works. Not to actualise nor to relate to history and geography; it is precisely 
this that allows him a hypothetical social freedom and the quality of an aesthetic production. 
Metaphorically speaking, just like multiple layers of the non-formal aspects of his paintings, 
this exhibition resonates with vivid emptiness: lonely portraits and the interiors without 
subjects. 
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