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La città eterna: Piazze di Roma 

(Quadrivio delle arti: architettura, scultura, fotografia, rumori)

di Achille Bonito Oliva

La mostra mette a confronto venti scultori e altrettanti fotografi italiani sulle piazze di Roma, antiche e moderne, in centro  e periferia. La piazza è un topos archiitettonico che connota la città italiana, in particolare Roma, dal Foro imperiale al Basso ed Alto Medioevo, dal Rinascimento al Barocco, fino all’architettura degli anni Trenta e quella neo-razionalista degli anni Settanta. Venti fotografi italiani sono stati invitati ad immortalare con il loro sguardo sensibile altrettante piazze, per realizzare ognuno un fondale davanti al quale si colloca una scultura di artisti contemporanei che crea così un corto circuito con l’architettura dei luoghi.

L'arte contemporanea, nel suo percorso dalle avanguardie storiche alle neo-avanguardie del secondo dopoguerra e transavanguardia, ha utilizzato ogni materiale possibile sfondando le categorie tradizionali di pittura, scultura, fotografia e architettura. 

Una certa mentalità logocentrica aveva sviluppato una classificazione e divisione tra le arti, maggiori e minori, privilegiando i linguaggi della concettualizzazione pittorica, la plasticità scultorea e la volumetria architettonica. A discapito di altre arti, ritenute minori per un eccesso di manualità. 

Proprio Picasso ha rovesciato questa storica divisione ed incluso nella propria tellurica creatività la minorità anche di altre arti, riscattandone il momento di pura esecuzione manuale a favore di quello rappresentativo.

 Nel secondo dopoguerra, per l'ansia di agganciare la vita quotidiana nell'opera, l'arte ha praticato una preferenza verso materiali legati alla produzione industriale ed al processo di smaterializzazione conseguente allo sviluppo tecnologico, del new-dada fino all'arte concettuale. 

Al nomadismo puramente urbano la transavanguardia sostituisce quello culturale, accompagnato dal recupero della memoria di categorie come il ritorno alla scultura, fino alla ripresa di tecniche tradizionali, ma innovate linguisticamente da un intenso eclettismo linguistico, la coesistenza di motivi astratti e figurativi. Eccoci allora all'approdo di una mentalità matura, adatta al principio del XXI secolo, capace di sintetizzare nel processo creativo tecniche e linguaggi fuori da ogni classificazione, piegati finalmente ad un uso espressivo e concettuale insieme, dunque rappresentativo. 

Un uso corale che sembra riprendere la mentalità dei maestri antichi e l'afflato creativamente collettivo, che hanno consegnato alla storia dell'arte ed a quella in generale intere città, ed in particolare Roma. Qui infatti abita una città miniaturizzata nel confronto delle antiche e nuove Piazze di Roma con la scultura contemporanea. La fotografia della Piazza afferma la rappresentazione di un'arte maggiore, un progetto architettonico di una città ideale, mitica e moderna. 

La fotografia diventa un mezzo che testimonia l'afflato collettivo di una creatività artistica che cerca la rappresentazione di un luogo ideale, articolato attraverso i naturali archetipi dell'architettura: casa, chiesa, piazza, strada, colonna, ponte, muro, torre e trono. La qualità del confronto aiuta la rifondazione di una città vaporizzata che non adotta materiali pesanti, la definitività di perimetri generalmente adottati per celebrare luoghi dogmatici e definitivi. 

Dopo Michelangelo e Bernini, attraverso un cortocircuito tra passato remoto e prossimo con il presente della scultura contemporanea, si ristabilisce il principio del dialogo.

In verticale ed orizzontale all'aperto e al chiuso, sulle pareti e nei pavimenti storici abitano forme di una fantasia prettamente mediterranea, astratta e figurativa, narrativa ed ornamentale, sempre affermativa di un valore di storia protettiva, fertile e contemplativa. Il carattere innovativo di questa città trasparente sta nel confronto dialettico con il concetto di utopia, referenza ideale, luogo di totalità metaforica contro la tragica parzialità del quotidiano. 

Le avanguardie storiche avevano adottato l'utopia quale approdo ideale per la lunga marcia della sperimentazione linguistica, poggiante sull'innovazione delle tecniche e dei materiali. Un dogma praticato ad oltranza nei prima decenni del XX secolo con mentalità progressiste attraverso modi progressivi. Tale darwinismo linguistico fu spezzato nei suoi sogni dalla brutalità della storia, nazismo e i vari fascismi, che ne smascherò l'impossibilità riportandone i risultati nei confini di un sogno libertario ma anche soggettivo. Ora invece l'arte contemporanea accetta il confronto con la brutale relatività di un mondo legato alla produzione industriale ed alla omologazione del comportamento. Gli artisti di questa mostra infatti non hanno costruito una patetica trincea per un impossibile combattimento frontale, ma progettato in miniatura, per qualità del materiale adottato, una città trasparente volutamente precaria, ma intensamente platonica, adatta all'habitat contemplativo di un uomo moderno, abituato a navigare con l'occhio nel computer ed a sconfinare in nuove impossibili realtà. 

I confronti tra architettura fotografata del passato e scultura contemporanea non sono stazioni di un gioco telematico ma costruzioni leggere che prospettano e vagheggiano momenti di abitabilità mentale, silenziose alternative ai rumori spettacolari della civiltà post-industriale. Qui avviene il ribaltamento del concetto di utopia, dogmatico e frontale non-luogo delle avanguardie storiche. Gli artisti di oggi con ironica consapevolezza sanno la realtà che abbandonano ma non possono conoscere la sicurezza dell'approdo. Perciò adottano un percorso meno rettilineo e superbamente progettuale, non ridisegnano in scala la città, ma scelgono il rifugio privilegiato di una diversa misura, abitabile per il pensiero e flessibile al nomadismo della fantasia creativa e contemplativa.

Trionfa così il concetto di distopia, come sovrapposizione della modernità (la scultura) all’antichità o attualità del contesto architettonico (la piazza), tra centro e  periferia. Concetto storicamente riadattato dagli artisti contemporanei che adottano nomadismo culturale, eclettismo stilistico, riconversione del materiale luoghi di transito per la mente.

La trasparenza di questa città permette in fondo di intravedere il profilo dinamico e vitale di quella in cui noi in realtà viviamo, conservare dunque l'idea di una storia che non si può sublimare e nemmeno pateticamente abbellire. Ecco stabilirsi nella contemplazione un momento di continuità che deve esistere nel rapporto tra arte e vita. Ma anche comparire un momento di diversificazione formale che separa  sempre l'arte dalla vita.

La città trasparente certamente non è la città del sole di Tommaso Campanella, non oscura con la sua luce assoluta le tenebre del mondo, ma nella leggerezza delle sue forme sviluppa un principio di conoscenza in cui abitano insieme l'edonismo dell'immagine, la precarietà del materiale ed il valore concettuale della costruzione. Così la distopia diventa una nuova identità dell'arte, un trend abitato dalla trepidazione resistente dell’artista contemporaneo di bucare l’immaginario collettivo della civiltà di massa.

La fine del XX secolo e il primo decennio del XXI sono anche segnati dalla tensione strabica di un doppio movimento. Globalizzazione e tribalizzazione.

Da una parte lo sviluppo tecnologico, la telematica, tende ad unificare ogni tipo di produzione industriale ed artigianale, economia e cultura. Una forte interdipendenza condiziona lo sviluppo della società, ponendola sotto il segno della omologazione. Un trend orizzontale guida le dinamiche produttive ed assottiglia i tentativi di differenziazione. La globalizzazione minaccia il carattere di identità, elimina il tentativo di personalizzare l'esistenza. Ecco allora la risposta, spesso reazionaria e regressiva della tribalizzazione, la  ripresa dei nazionalismi, integralismi e dei valori di stanzialità.

Al macroevento dello sviluppo tecnologico l'uomo risponde con il microevento della propria esistenza, legato alla resistenza stanziale ed alla negazione dei minacciosi microeventi di altri individui limitrofi.

In questa divaricazione si situa la strategia di questi artisti che affermano il diritto del proprio destino sottratto alla logica del doppio estremismo. Globalizzazione o tribalizzazione. 

Essi adottano la tattica del nomadismo per sottrarsi alle perverse conseguenze della identità tribale. Nello stesso tempo rivendicano una produzione del simbolico contro la mercificazione di un'economia globale: piazza e munumento.

In tal modo affermano il diritto alla distopia, l'attraversamento multiculturale, transnazionale e multimediale. Si sottraggono dunque ad ogni logica di appartenenza attraverso una scelta di fondo che tende a negare il solo valore dello spazio, habitat e relativa antropologia circoscritta, a favore di un valore di tempo condensato nella forma dell'opera, come de-composizione dell’identità territoriale a favore di un antropologico genius loci.

Scultura e architettura (fotografata) si intrecciano nella produzione di opere che possono sostare in qualsiasi spazio, ma senza il pericolo di una totale integrazione. Il nomadismo culturale regge la forma, aiuta l'affermarsi di una progressiva decomposizione quanto ad unità spaziale del momento produttivo ed unità temporale di quello contemplativo.

La scultura funziona come un frullatore che crea nella piazza  interagenza tra i diversi linguaggi e smaterializza ogni tradizionale categoria estetica. Essa agisce sul pubblico con la forza di una realtà in movimento, con la capacità di affermare la propria dinamica di adesione e consenso.

Il carattere di distopia è il frutto anche naturale di una tradizione della scultura che corre dalle avanguardie storiche fino alla transavanguardia. La coscienza di una autonomia dell'arte che non può operare sul principio dell'identificazione. L'arte contemporanea utilizza al meglio il superamento delle barriere tradizionali, per accedere alla rapidità di percorsi che giocano sul principio della contaminazione.

Tale principio opera contro il pericolo dell'omologazione, frutto della globalizzazione telematica. Da una parte utilizza l'idea dello sconfinamento e dell'interagenza culturale e dall'altra afferma il diritto tutto individuale dell'artista di produrre forme improvvise e sorprendenti, conseguenti di un immaginario libero da ogni gerarchia. 

L'arte opera su un ulteriore livello di decomposizione, in quanto afferma la fluttuazione dell'io in quello quantitativo del noi. Si presenta alla contemplazione del pubblico stanziale con le tracce della propria distopia, i segni di un attraversamento che la rendono positivamente straniera rispetto alla sintonia delle immagini televisive che invadono quotidianamente lo spazio domestico della società di massa. La distopia implica complessità di molteplici riferimenti, la memoria dei numerosi intrecci che sottendono al nomadismo culturale dell'artista. Complessità di una forma progettata (la scultura) contro la semplificazione spettacolare di immagini bombardate da un piccolo scherma televisivo. 

L'ambivalenza dell'opera costituisce il segnale resistenziale di questi artisti contro la realtà che li circonda (la retorica turistica della piazza storica), la formalizzazione di una ostilità di un'arte che non vuole svolgere alcun servizio informativo, semmai cercare una relazione con il grande passato dell’architettura.

Vuole anzi interrompere il trend di un universo funzionante sul mito dell'informazione statistica. Eppure questi artisti si pongono il problema della comunicazione, necessario riconoscimento sociale dell’arte contemporanea. Per questo assorbono dentro l'opera la diversità spuria di linguaggi differenziati, ma la plasmano fuori da ogni logica di consumo immediato. Comunicare implica necessariamente l'adozione di tecniche e materiali non avulsi dal contesto in cui viviamo. Implica sottoporre il regime dalla distopia  ad una disciplina capace di sviluppare un contatto con il pubblico. Ecco allora l'arte porsi il problema di una sosta. Evitare il pericolo di una astratta globalizzazione, la fruizione internazionale del sistema dell'arte, favorendo una comunicazione bilanciata, fuori da ogni ammiccamento tribale.

Tale ammiccamento implica sempre appartenenza e l'idea di un consumo che intercetta in alcune forme artistiche la ricerca del consenso. 

Il bilanciamento della forma garantisce all'arte di non diventare puro oggetto d'uso, la possibilità di conservare un carattere di passaggio che segnala un viaggio accompagnato solo da piccole soste, qui rappresentate dalle piazze ricostruite fotograficamente e messe a confronto con l’immaginario di scultori contemporanei.

Le opere rappresentano il destino di un inarrestabile movimento eccellente, per testimoniare la propria strutturale attitudine, destrutturante e strabica.

Solo così gli artisti, questi artisti, possono dimostrare il credito che essi danno al tempo surgelandone uno migliore. In opere che evidenziano in maniera lampante ed esemplare la fiducia nella storia, che abita da sempre la città di Roma e che trova nelle piazze il luogo d’incontro col presente.

