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PREFAZIONE

Per venire incontro alle molteplici richieste, il
libro rappresenta la prima parte della terza edizione di una
trilogia, pubblicata dallo stesso autore, in unico volume dal
titolo: ARTE CONTEMPORANEA -
Difficile capirla?

Il titolo di questo testo - Per una critica alla “vostra arte” -
si riferisce al fatto che, alla fine,
si troverà un invito rivolto al lettore alla creazione artistica.
E’ un’idea per dar vita ad uno strumento - non solo di teoria e di
cultura - per aiutare a raggiungere un fine pratico: dopo la
lettura avrete la possibilità di usufruire di una critica ai vostri
lavori artistici. Che siate semplici dilettanti o che vi riteniate
degli esperti, potrete inviare le immagini delle vostre creazioni
in qualsiasi forma, anche per posta elettronica, al fine di poter
ricevere un contributo critico che deriva dall’esperienza pratica
di chi scrive.

La novità forse consiste nell’aver concepito un
testo, per lanciare un messaggio, non da parte di un raffinato
scrittore letterato, ma da chi ha sempre lavorato in campo
artistico e proposto al pubblico le sue creazioni come frutto del
proprio lavoro. Questo, infatti, non vuole essere un manuale di
storia dell’arte nè di critica ma solamente un mezzo per donare, a
molti visitatori di un’esposizione d’arte contemporanea, una chiave
di lettura a tante opere che sembrano incomprensibili. Qusto
scritto nasce anche dal fatto che si sentono spesso frasi sul tipo:
…le chiamano opere d’arte. Non
riesco a capire perché valgono milioni quando saprei fare anche io,
magari anche meglio, le stesse cose…

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 non ad uno strumento di insegnamento. L’esperienza
forse mi viene dai molti anni di attività didattica nella quale ho
cercato di identificarmi in chi voleva imparare per trovare il
linguaggio più vicino alle capacità di comprensione di chi mi
ascoltava. Se avrete la costanza di arrivare con la lettura fino
alla fine, il libro vi riserverà una sorpresa, spero gradita, che
potrà aiutare quanti si accingono a dedicarsi alle creazioni
artistiche.

Non sono un critico nè uno storico dell’arte ma ho
sempre lavorato in questo campo dato che, per tutto l’arco della
mia vita, ho cercato di esprimermi nell’arte fin da quando, dopo le
scuole elementari, sono entrato a 11 anni per frequentare
l’Istituto Statale d’Arte di Venezia e l’Accademia di Belle Arti.
Poi, con l’università, ho avuto la fortuna di godere della
vicinanza di Carlo Scarpa, accostandomi alla sua “miniera” di
creatività ed esperienza grafica.

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 dagli uffici editoriali:
insieme all’ideazione dei diversi argomenti e alla conseguente
stesura del mio pensiero sull’arte contemporanea, 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 il
contributo 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, il quale, con il suo fervente incoraggiamento,
mi ha accompagnato per tutto il periodo di lavoro. Un
ringraziamento, mi è doveroso, 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 ad esporre in un testo il mio pensiero sull’arte
contemporanea.



INTRODUZIONE

	Penso
che sarà significativo iniziare con le frasi espresse dal già
Ministro della Cultura, Sandro Bondi quando, sul settimanale
“Grazia” del mese di Agosto 2008, egli concesse un’intervista
specificando di voler promuovere e sostenere nuovi artisti. Rivelò
così: “Faccio fatica a trovare segni di bellezza nell’arte
contemporanea; se visito una mostra faccio come molti, cioè fingo
di capire, ma sinceramente non capisco”.

	Questo
scritto nasce forse dal fatto che ho sentito spesso intorno a me
frasi sul tipo: “… anche se le chiamano opere d’arte, a me fanno
schifo….Non riesco a capire perché valgano milioni quando saprei
fare anche io, magari anche meglio, le stesse cose...”

	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?

	Con
questo libro mi sono prefisso il compito, forse fin troppo arduo,
di cercare di fornire una spiegazione che possa essere letta e
compresa da molti. Vi chiedete perchè oggi l’arte non è più quella
(bella) di una volta? Non riuscite a capire cosa significhi?
Visitando una manifestazione Internazionale d’Arte come la Biennale
di Venezia non si comprende la maggior parte delle opere esposte, o
addirittura vi sentite presi in giro? Allora forse le righe che
seguono fanno per voi.

	Per
capire meglio le ragioni di questo scritto, direi che esso
rappresenta un momento di riflessione personale sullo stato
dell’arte da parte di chi ha lavorato per quarant’anni nel campo
della pittura, scultura e architettura, ed insegnato a disegnare
per molta parte della sua vita. I miei lavori sono stati eseguiti
nella “bottega”, così come si usava “una volta”, nelle “schole” di
tante città dove si imparava “il mestiere” dal Maestro attraverso
il tradizionale lavoro, lo studio appassionato e un’applicazione
assidua e continua per tutto l’arco della propria
esistenza.

	Credo
che, se debba avere un merito, esso sia da ricercarsi nel non aver
mai ceduto un mio lavoro perché enfatizzato da critici e galleristi
o come investimento di denaro da parte di collezionisti…

	Molti
artisti contemporanei hanno fatto da sempre dell’arte il loro
mestiere. Senza mai essere citati dalla critica o dalla cultura
ufficiale e nei libri di storia dell’arte, portano l’arte tra la
gente lavorando con sacrificio, costanza e tanta applicazione,
sostenuti da una grande passione, magari continuando ad insegnare
nelle scuole per poter campare. Questo mio modesto contributo è
dedicato anche a loro…

	Nelle
pagine che seguono, cercherò di esprimere il mio pensiero su di un
tema tanto dibattuto, complesso e controverso, forse per essermi
occupato dell’argomento fin dalla più tenera età. Non me ne
vogliano critici e letterati se mi rivolgo in tono semplice ed
elementare per cercare di spiegare il mio punto di vista attraverso
la personale esperienza. D’altronde questo testo non è rivolto agli
addetti ai lavori e agli intellettuali – critici, storici dell’arte
- ma a tutti quelli che pensano di conoscere poco o nulla dell’arte
che chiamano moderna (non distinguendola neppure dall’arte
contemporanea*).

	Se
girate per le librerie, o date un’occhiata su internet, troverete
una moltitudine di scritti sull’arte di tutti i tempi: segno che
l’argomento interessa, oggi come ieri, tanto da formarne materiale
di studio, fin dalle aule scolastiche. E’ pur vero che la maggior
parte delle persone apprezzerà l’arte di epoche passate, ammettendo
la propria ignoranza sul contemporaneo. Spesso non si riesce a
comprendere le odierne manifestazioni artistiche le quali vengono
relegate al rango di cose senza senso, esprimendo apertamente il
proprio dissenso. La maggior parte di noi è quotidianamente a
contatto con l’arte attraverso la pubblicità, i giornali nelle
pagine della cultura, i mass-media, nelle strade, nelle chiese, nei
musei e gallerie della propria città, e nelle visite turistiche. Si
ammirano certi dipinti e sculture nella magnificenza d’altri tempi
non interessandosi - se non marginalmente - alle esperienze
contemporanee, giudicandole per lo più opere di dubbio
significato.

	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 e la teoria delle ombre ecc. 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.

	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 anche 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? Con questo scritto, ho cercato di esprimere il
mio pensiero fornendo una spiegazione, ed alcune risposte, nella
maniera più semplice possibile.

	Ognuno
è libero di poter godere di quello che più gli piace. Per nostra
fortuna l’Italia è colma di opere di grandi Maestri della pittura e
scultura per cui, ci si può beare della tecnica con la quale questi
lavori sono stati realizzati. Ma con ciò, non voglio manifestare
una frattura tra l’arte del passato e quella del presente e credo
sia fuori luogo, come certi critici sembrano auspicare, mettere
l’una contro l’altra.

	Da un
certo punto in poi della storia si è dichiarato che l’arte non è
solo tecnica e questa è divenuta qualcosa di diverso dall’aspetto
con il quale eravamo soliti osservarla attraverso i canoni classici
della verosimiglianza: da quanto più bello a quanto più assomiglia
al vero, il giudizio sembra si sia spostato da quanto più artistico
a quanto più faccia pensare. I pennelli ed i colori non bastano
più: vengono sostituiti o coadiuvati da tutto ciò che può far
uscire dalle due dimensioni della tela con i più diversi materiali.
A questo cambiamento epocale ha certamente contribuito la scoperta
della macchina fotografica. Sappiamo bene infatti come nobili e
alti prelati amavano immortalarsi chiamando i più abili
ritrattisti; nel ‘700 Guardi e Canaletto facevano a gara per poter
realizzare delle fedeli vedute del paesaggio, del costume e
dell’architettura dell’epoca. E’ noto che le “Schole”, le scuole
artistiche di allora, erano formate da botteghe di Maestri che
iniziavano gli allievi facendo fabbricare pennelli e macinare il
colore. Effettivamente ci volevano anni di duro lavoro, molta
esperienza, studio ed applicazione prima di poter appoggiare un
pennello su di una tela! Dopo la scoperta dei nuovi mezzi
tecnologici di rappresentazione visuale, per ritrarre il paesaggio
e la figura si può disporre di nuovi strumenti. Oggi, con i
computer è possibile interpretare la realtà e, anche, la fantasia
degli artisti, ma a molti non basta: è molto più realistico esporre
dei perfetti manichini con sembianze umane o dei veri animali vivi
o imbalsamati oppure immersi in liquidi che li mantengano integri.
Parafrasando il titolo di un libro di Giorgio de Marchis, noto
critico, soprintendente alla galleria Nazionale d’arte moderna di
Roma: “scusi ma è arte questa?”

	Dopo
aver letto queste pagine, probabilmente resterete dell’opinione che
le cosiddette opere d’arte contemporanee non faranno mai parte dei
vostri grandi sogni da realizzare o, comunque, non andranno mai ad
ornare la vostra casa; vi sarete fatti comunque un’idea di cosa si
può vedere, al di là delle apparenze, in certe manifestazioni per
voi oggi incomprensibili, si potranno capire le ragioni per cui
tanti critici e artisti giudicano così diversamente da voi questi
lavori e forse comprendere cosa può aver dato tanto valore a certe
opere in esposizi [...]
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