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PREFAZIONE

Il testo è frutto di un lavoro d’équipe.
Ringrazio vivamente le persone con le quali ho avuto la
soddisfazione di confrontarmi per il loro contributo, senza il
quale questo libro non si sarebbe potuto scrivere.

Se i pareri del pubblico sono stati resi
spontaneamente, così non si può dire per gli scritti degli “addetti
ai lavori”, ai quali ho strappato i loro commenti chiedendo per
qualcuno, fin con troppa insistenza, le loro opinioni sull’arte
contemporanea. Mi è doveroso un sentito ringraziamento al folto
pubblico che mi ha risposto - ed in particolare agli amici artisti,
architetti, insegnanti nelle discipline artistiche, curatori di
mostre e studiosi d’arte - per il tempo che mi hanno dedicato nella
scrittura dei loro testi.

Non sono un critico nè uno storico dell’arte:
ad eccezione della breve parentesi che mi ha coinvolto, nei primi
anni ‘70, come commissario esterno di storia dell’arte all’esame di
Maturità Artistica presso il IV° Liceo Artistico di Roma, ho sempre
lavorato nell’arte in maniera pratica. Direi, che, per tutto l’arco
della mia vita, ho cercato di esprimermi nell’attività artistica
fin da quando, dopo le scuole elementari, sono entrato a 11 anni
all’Istituto Statale d’Arte di Venezia proseguendo gli studi
all’Accademia di Belle Arti e poi, con l’Università di
architettura, ho avuto la fortuna di godere della vicinanza di
Carlo Scarpa, accostandomi alla sua “miniera” di creatività ed
esperienza grafica. La novità di questo, come degli altri miei
testi sul’arte contemporanea, forse consistono proprio nel fatto di
essere stati concepiti per lanciare un messaggio, non da parte di
un raffinato scrittore letterato, ma da chi ha sempre proposto al
pubblico le sue creazioni come frutto del proprio lavoro: non
vogliono infatti essere dei manuali di storia dell’arte nè di
critica. In particolare, la presente raccolta di scritti,
rappresenta un mezzo per confrontare il pensiero di alcuni artisti,
galleristi, curatori di mostre e collezionisti con esponenti del
pubblico dii diversa estrazione sociale e culturale: un confronto
per una diversa chiave di lettura a tante opere che sembrano
esposte su di un palcoscenico e che recitano una commedia di non
facile interpretazione, dai fischi inevitabili, un mondo
sconosciuto, come si può dedurre dai molti giudizi che ho raccolto
della gente comune. Sono opinioni con le quali dobbiamo giocoforza
confrontarci dato che rappresentano forse i pareri della maggior
parte del pubblico che visita le mostre.

A guardar bene, la maggior parte dei testi
d’arte, pur nella piacevole veste grafica e nella ricca varietà di
illustrazioni, non sembrano idonei a comunicare con il lettore:
spesso, dopo aver scorso alcune pagine, non sarete in grado di
ripetere con parole vostre ciò che avete letto. In pratica,
l’autore non è riuscito ad “immedesimarsi” in chi legge al fine di
poter arricchire la vostra esperienza. Ciò vale anche per molti
libri scolastici i quali sembrano votati più ad un esercizio di
erudizione che ad uno strumento di insegnamento.

Il libro è anche frutto di un lavoro
inconsueto dato che non ho usufruito della collaborazione di alcun
aiuto e lavoro che normalmente viene svolto dalla Casa Editrice:
insieme all’ideazione, e alla stesura dei diversi argomenti, ho
raccolto, rivisto e riunito i testi fino alla correzione delle
bozze. Ho impaginato tutto il libro in ogni sua parte fino alla
grafica della copertina tanto da presentarlo pronto per la stampa
senza l’ausilio di alcun editore. A me stesso quindi, andrà la
responsabilità di ogni inevitabile errore - che spero mi verrà
segnalato dal lettore - come pure ogni apprezzamento ed ogni
critica, che sarà oltremodo gradita, per migliorare.

Termino con un segno di stima e di
riconoscenza all’operato del dott. Antonio Alberto Semi,
opinionista del Corriere della Sera, che mi ha accompagnato, per
tutto il periodo di lavoro, con il suo fervente incoraggiamento. Un
ringraziamento particolare al prof. Valerio Terraroli, titolare
della Cattedra di Storia della Critica d’Arte presso l’Università
di Pavia, il quale, attraverso la sua vicinanza nei viaggi ad Oslo
e Copenaghen, mi ha saputo infondere l’entusiasmo e la passione
indispensabili per scrivere il libro.



INTRODUZIONE

Se qualche lettore si chiedesse, tra i tanti
pareri espressi in questo libro, anche il mio punto di vista
sull’arte contemporanea, il tema è stato ampiamente trattato in un
altro testo, dello scrivente, dal titolo: Per una critica
alla vostra arte.

Per fornire qualche anticipazione ne riporto,
una breve sintesi cercando di esemplificare il mio pensiero, nella
conclusione, attraverso la critica di un mio lavoro.

Con le attuali manifestazioni d’arte siamo
veramente arrivati, come asserisce qualcuno, al disgusto, al
blasfemo e, nel migliore dei casi, alla provocazione? Alcuni
eminenti critici lo sostengono vivamente scagliandosi in un feroce
attacco, senza mezze misure, contro la degenerazione dell’arte
contemporanea. Basti pensare che un lavoro di Jeff Koons,
consistente in alcuni palloncini gonfiati, oggi può valere più di
un Maestro italiano del ‘500. Dobbiamo opporci alla mercificazione,
all’omologazione culturale, al livellamento estetico, all’arte
ridotta ad intrattenimento e strategia di marketing?

Se talvolta vi sorge il dubbio di non
appartenere più al vostro tempo, se vi sentite preda di uno strano
malessere per non riuscire a capire ciò che vi sta intorno, se si
impadronisce di voi una insofferenza nell’osservare le
manifestazioni di opere d’arte contemporanea, pensate che forse il
disagio non è solo e soltanto vostro: siete dinnanzi ad un “nuovo
mondo” dove tutto (e niente) può venire considerato per farne
oggetto di una mostra ed essere utile per trasmettere un messaggio,
un pensiero, un’emozione.

Visitando un’esposizione di arte
contemporanea, con opere quotate milioni di dollari, non si esclude
che vi possiate trovare di fronte ad una operazione di marketing,
un mondo di manifestazioni della più diversa natura e tecnica, che
coinvolgono il mercato in maniera abnorme - mercato promosso da
curatori, critici, galleristi ecc. - che cercano di speculare
portando alle stelle il valore di opere ed oggetti esposti a scopo
di lucro.

Visitando le manifestazioni più importanti del
panorama di arte contemporanea internazionale, come la Biennale di
Venezia, sorge un dubbio in merito al significato delle opere
esposte: in arte oggi non esiste più nulla da insegnare, o meglio,
da acquisire? Solamente tecniche per saper vendere bene? Si potrà
addivenire ad un “nuovo Rinascimento”?

	La questione forse riguarda il senso di
fare arte oggi: la prospettiva dei critici che fanno capo a Jean
Clair, Mac Fumaroli ecc. è, a mio avviso, in una visione
accademica, che sembra tesa a precludere l’evoluzione nel futuro e
la sperimentazione nella paura del nuovo. L’attuale periodo
potrebbe sembrare senza sviluppo se la storia, a ben vedere, non ci
avesse insegnato, anche come architetti, a guardare oltre: se non
conoscessimo i progressi che hanno portato il nostro romanico,
attraverso lo studio dei canoni del passato, alle susseguenti
innovazioni del gotico; se non avessimo riconosciuto come, con
l’esperienza del nostro Rinascimento e con lo studio dell’arte
classica, siamo potuti arrivare alle innovazioni del barocco...
I’artista in fondo, nella storia di tutti i tempi, ha sempre
previsto il futuro: con la sua sensibilità ha sempre manifestato i
suoi dubbi e le sue angosce ponendosi infiniti
interrogativi.

Direi che l’arte contemporanea è in continuo
divenire e si può dire che ha poco più di mezzo secolo. Risulta
sempre difficile dare un giudizio su qualcosa che si sta
trasformando: non abbiamo a disposizione il filtro del tempo.
Forse, con un atto di umiltà, possiamo dire che non sappiamo
neppure cosa sia fare arte oggi e cosa diverrà nei secoli a venire.
E’ anche difficile porre una datazione precisa, stabilire con
esattezza quando sia iniziata anche perchè sembra che l’arte
precorra i tempi e quindi inizi sempre prima di quando si manifesti
ufficialmente. Siamo in mezzo ad un mare, anzi ad un’oceano di idee
ed esperienze, e ci siamo ormai dentro fino al collo. Sapremo
nuotare e riusciremo a stare a galla in questa tempesta di
manifestazioni della più diversa natura per arrivare in qualche
stabile terraferma tanto da arrivare in porto? E se riusciremo ad
approdare quale sarà il porto? Tutto sta cambiando così
repentinamente che il paesaggio sembra mutare ad ogni istante: non
sappiamo se questa che oggi chiamiamo arte resterà anche per il
futuro. L’uso sempre più frequente di internet ci porta alla
globalizzazione del pensiero e, naturalmente, anche delle
arti.

E’ difficile per molti avvicinarsi a delle
opere d’arte contemporanea perchè il più delle volte non se ne
conoscono i presupposti, cioè come la storia dell’arte sia arrivata
a certe manifestazioni e forse perchè si tende a giudicarla
attraverso quei parametri che ci vengono dalla nostra esperienza
acquisita in merito alla visione di opere di una certa epoca. A
cosa volevano opporsi i dadaisti? Cosa volevano manifestare i
futuristi con il dinamismo? Quale atmosfera creava la metafisica?
Come il cubismo supera le due dimensioni della superficie del
quadro? Cosa voleva esternare al pubblico la pop art? Quale
rivoluzione si manifesta con l’arte concettuale? Perché la
transavanguardia torna alla pittura? Potremo pretendere di capire
un’opera d’arte contemporanea senza sapere quali siano i
presupposti storici che l’hanno preceduta? Per poter fornire alcune
risposte a questi, come ad altri quesiti, ho scritto un libro per i
“non addetti ai lavori” cercando le parole più semplici per poter
essere compreso da un vasto pubblico che desideri acquisire una
chiave di lettura onde poter accedere a questo complesso mondo
dell’arte contemporanea. Per chi volesse aprrofondire l’argomento,
può consultare il mio testo - dal titolo: arte contemporanea
- critica e movimenti artistici. In questo scritto,
ho cercato di riassumere i pareri dei più affermati critici del
nostro tempo confrontandoli con i movimenti artistici che si sono
succeduti dall’impressionismo alla
transavanguardia.

Che piaccia o no, da un certo punto in poi
della storia dell’arte, si è creata una diversità di approccio agli
schemi tradizionali nel concepire l’opera d’arte come una
rappresentazione del reale. Da un certo punto in poi, non è più
l’artista colui il quale conosce meglio la tecnica del disegno
della pittura, la prospettiva, l’anatomia, la teoria delle ombre
ecc. Non solo la fotografia, ma anche il cinema e la Tv partecipano
all’evento, per non parlare dei computer...

A partire dagli inizi del ‘900, un certo
Marcel Duchamp (1887-1968) irrompe nella scena artistica
internazionale con le provocazioni avversate dai suoi contemporanei
e che faranno “storia”. L’arte, da questo momento in poi, sembra
prendere forma da qualsiasi oggetto e materiale: non solo ferro,
vetro, ceramica, plastica, legno, ma anche esseri viventi, uomini
ed animali, attraverso installazioni ed happening, arte espressa
col corpo umano in varie esibizioni. Tutto ciò per esprimere con
questi un pensiero, uno stato d’animo, trasmettere un’emozione.
Dopo l’avvento dell’espressionismo, dopo Freud, la psicoanalisi e
la scoperta dell’inconscio, dopo le manifestazioni artistiche del
simbolismo e del surrealismo, è cambiato anche il nostro modo di
concepire la creatività e l’immaginazione che si possono
manifestare attraverso la propria sensibilità interiore.

L’incontro con l’opera d’Arte, assomiglia per
qualche verso ad un incontro tra persone: per capirsi è necessario
andare al di là della prima impressione dato che non sempre
l’immagine reale corrisponde a ciò che siamo convinti di vedere al
primo istante. Per capire un’opera d’Arte contemporanea, credo sia
indispensabile studiare molto ed esercitarsi ad osservare più che
con gli occhi della retina, con quelli delle sensazioni, del
sentimento e delle emozioni per scrutare al di là di ciò che è
manifesto. L’operazione non sembra facile ed intuitiva in quanto
non risulta essere un’azione istintiva. L’opera d’Arte
contemporanea può comunicare e lanciare messaggi attraverso tutti i
nostri sensi e non solamente quelli visivi. Saper vedere l’arte,
deriva quindi da un’attenta capacità acquisita, con lo studio e
l’esercizio, riconoscendo e confrontando le opere degli artisti,
che si sono succeduti nelle varie epoche, rielaborando i messaggi
per poterne interpretare i significati.

La maggior parte dei pre-concetti nascono dal
presupposto che l’arte sembra trovare il maggior consenso
nell’osservazione delle opere di pittori e scultori che
raffigurano, le immagini che, pur interpretandole, si avvicinano
alla realtà. Da ciò ne consegue che la comprensione dell’opera
d’arte attuale viene limitata ad una ristretta cerchia di addetti
ai lavo [...]




OEBPS/image/ISBN operatori e pubblico.png
25BN 97812019

|| ”l w i‘]ﬂu || QDQMH





