Martedì 25 agosto 1981

DIMENSIONE TRASCENDENTE NELL’ARTE CONTEMPORANEA

G. Panza:

Ringrazio gli organizzatori per l'occasione che mi è data di parlare d’arte contemporanea, specialmente di quest’argomento che è particolarmente interessante, importante. Ringrazio anche per l’occasione di poter esporre quest’opera di Long che s’inserisce idealmente in quella serie di mostre che sono state fatte in questa manifestazione, per quanto riguarda soprattutto l’architettura medievale, romanica e l’ambiente contadino degli Appennini. Questi cerchi di pietra s’inseriscono in una ricerca e in un recupero da parte di Long di queste tradizioni e di questi ideali che la cultura moderna ha spesso dimenticato. Sarebbe troppo lungo parlare dei Trascendente nell’arte moderna in tutto il suo sviluppo dall’inizio del secolo. E’ opportuno limitarsi ad esaminare gli ultimi vent’anni, quelli compresi fra il ‘62 e l’80, più precisamente a partire dall’arte sviluppata successivamente alla "Pop art", che a causa delle sue caratteristiche è stata definita "minimal". La sua nascita la si può porre alla fine dei ‘63, con le mostre fatte alla Green Gallery di New York di Jordan, Morris e Flavin. Intorno alla metà degli anni ‘60, le opere imponenti eseguite nei deserti dell’Arizona e del Nevada da Heizer e Walter de Maria segnano l'inizio della "Land Art". Nel ‘68 un critico espone in una stanza dei suo appartamento parole, frasi, definizioni di Barry, Weiner, Kosuth e Hubler e sarà chiamata "arte concettuale". Intorno alla metà degli anni ‘60 a Los Angeles Robert Hobin analizza sistematicamente la percezione attraverso la luce e lo spazio, creando le premesse per lo sviluppo dell'arte orientale. Gli anni ‘60 e ‘70 sono passati, le nuove generazioni d’artisti si interessano d’obiettivi diversi. Possiamo quindi affermare che le ricerche storicamente importanti di questo periodo sono state quelle che abbiamo indicato. Dobbiamo parlare dei Trascendente come componente di questi movimenti artistici, di cui, anche se non in un modo palese, è stato decisamente un elemento fondamentale. Possiamo tentare di dare una definizione dei Trascendente non filosofica, non applicandola ai concetti definiti dal pensiero classico, ma cercandone una che sia utile per comprendere come in quest'arte questa componente è stata vissuta e interpretata. La portata dei termine "trascendenza" si può facilmente capire se si confronta con il suo opposto che è "l’immanenza": un mondo chiuso in se stesso, autosufficiente, che esiste in base alle sue forze interne e dipende solo da ciò che ha dentro di sé che non avverte la necessità di uscire dal suo presente perché lo soddisfa pienamente. E' interessante vedere come un mondo di questo genere non esiste e non può esistere: è un'ipotesi, un'astrazione. Eppure nella storia della cultura e dei pensiero è stato considerato come possibile e reale. Queste proprietà sono esclusive dell’Essere Supremo che è Infinito, non possono essere proprietà dell’essere finito, come noi siamo e, assieme a noi, tutte le cose che conosciamo. Per definire la trascendenza non dobbiamo far altro che pensare l'opposto della definizione precedente, rovesciando il senso delle parole. Non possiamo verificare sperimentalmente se il sistema in cui esistiamo è aperto o chiuso, se è infinito o finito. Una dimostrazione di questo genere supera le nostre capacità umane. E’ molto probabile che sia un sistema aperto, applicando per analogia quello che l’esperienza di questi giorni vi suggerisce, che tutto ciò che esiste viene da qualche cosa d’altro, è sempre l’effetto di una causa che lo precede. L’entropia, che domina tutti gli stati della materia, cioè il tendere di tutte le cose ad una condizione di stasi consumando l’energia disponibile, è un tendere dell’universo ad un futuro di completa immobilità. Quindi tutte le cose hanno avuto una nascita ed avranno una morte. L’ipotesi dell’esplosione dell’universo in un punto in cui la materia era concentrata e la sua continua espansione, pone altri interrogativi. La cosmologia basata su delle ipotesi scientifiche dipendenti da un numero più o meno grande di verifiche più o meno probabili non ci può dare delle certezze, ma solo indicazioni attendibili più di altre. La filosofia ci pota a delle conclusioni analoghe, applicando un metodo rigorosamente logico, perché ogni sistema contiene delle contraddizioni. Il nostro strumento indispensabile per pensare, cioè la logica, ha i propri limiti determinati dai principi non dimostrabili dai quali deve partire per costruire un sistema coerente; principi che devono essere comuni al mondo reale in cui viviamo: identità o parallelismo che costatiamo attraverso l’esperienza, non per mezzo di una certezza intellettuale. Se consideriamo la conoscenza dei trascendente come un fenomeno della psiche e non più nei suoi aspetti fisici o logici, la nozione di finito o infinito è sostituita da una risposta interiore di soddisfazione o insoddisfazione che è personale e individuale. L’uomo è l’essere vivente di gran lunga più complesso non dal punto di vista anatomico (in questo caso molto simile a tanti altri), ma nel suo sistema nervoso che è proporzionale allo sviluppo dei suo cervello. E’ impossibile stabilire un rapporto tra capacità cranica e attività intellettuale, tra quantità dei centri nervosi e attività psichica. Sono fenomeni diversi anche se un'evidente relazione esiste tra lo stato biochimico e lo stato psichico. La soddisfazione delle necessità primordiali che garantiscono la continuazione dell’individuo, dei gruppo, della specie, dovrebbe essere sufficiente per rendere felici gli individui, invece è fin troppo evidente che non è cosi. Fattori diversi diventano fondamentali al comportamento umano; sono fattori che possiamo genericamente definire qualificativi, ma che è impossibile precisare in che cosa consistono. E’ la volontà di tendere ad una situazione diversa da quella presente, che giudichiamo insufficiente e non rispondente alle nostre aspettative. La capacità di pensare e quindi di immaginare e desiderare modelli di vita sempre più alti e completi è certamente una prerogativa esclusiva dell'uomo. L’esigenza della sua coscienza più profonda è quella di realizzare una forma di vita più vera che sente urgere all’interno di -se stesso. Attributi necessari della qualità sono il bene e il bello che è impossibile definire, non esiste un metro per misurare. Siamo in grado di dire se una cosa possiede questi attributi, ma non possiamo affermarlo con una forma univoca. L’apprezzamento qualitativo è sempre una risposta individuale e soggettiva, ma non per questo relativa, provvisoria, subordinata a situazioni che oggi esistono ma forse non più domani, se i motivi dei giudizio sono necessità primordiali dell’uomo, il vivere in un’unità coi tutto per un fine che è al di sopra di tutto. Sono concetti contraddittori dal punto di vista della razionalità logica, ma quanto mai veri perché li sentiamo dentro di noi ogni momento della nostra vita. Veri perché la storia della vita sul nostro pianeta lo dimostra. Non si può spiegare l’evoluzione se non come l’effetto di una forza interna che la spinge avanti a fabbricare degli organismi sempre più complessi, sempre più adatti ad una molteplicità di funzioni. L’uomo è il prodotto finale di questo processo perché riesce a realizzare in misura enormemente maggiore di qualsiasi altro organismo vivente una quantità di funzioni diverse e non solo quelle che la sua condizione gli ha assegnato, ma inventarne lui stesso di nuove, sue proprie continuando quello che la natura gli ha suggerito e gli suggerisce attraverso la sua coscienza. Le digressioni su questo argomento potrebbero continuare all'infinito perché è il punto centrale della nostra esistenza: è ciò che ci fa vivere e sperare e provare le grandi gioie (di gran lunga le più grandi) che la vita ci può offrire. Queste considerazioni sono necessarie per circoscrivere l’argomento di cui dobbiamo parlare e passare a descrivere qualche situazione reale, che ci dimostra come l’arte del nostro recente passato ha risposto a questa necessità. E' impossibile parlare di tutti gli artisti che hanno creato qualcosa d'importante; si può soltanto descrivere qualche esempio che riteniamo indicativo. Molti giudicano il nostro tempo come il risultato di una cultura che si è allontanata dai valori fondamentali dei trascendente per occuparsi di questioni utilitarie nella vita sociale, e nelle attività artistiche di problemi formali, d’indagini sul linguaggio che risulta astruso, in comprensibile, irreale a noi. Ma ritengo sia vero il contrario e che si possa affermare che raramente la storia della cultura umana ha dato risultati tanto importanti, impegnati a questo fine; come gli anni dai ‘45 alla fine degli anni ‘70. Ovviamente l’arte è creazione e quindi invenzione di nuove forme che possono apparire incomprensibili a chi è legato a pregiudizi culturali ed estetici di cento anni fa. D’altra parte l’arte è vera arte solo quando è dentro questo problema. Se questo non è stato l’argomento fondamentale dell’artista egli non ha fatto arte e non è stato artista. La cosiddetta arte ludica, decorativa, narrativa, distensiva che deve dare dei piacere, può appunto dare dei piacere che non è la gioia. Si rigetta con disgusto come una bibita troppo dolce, dopo alcuni sorsi. Purtroppo è questo tipo d’arte che cade tutti i giorni sotto i nostri occhi perché di gran lunga la più diffusa e commerciata. Come primo esempio possiamo citare un lavoro fatto da Walter de Maria, un artista americano, in un deserto dei West ad un centinaio di chilometri da Las Vegas, in una località difficile da raggiungere, lontana dalla strada. Il resto degli Stati Uniti è formato da altipiani aridi e quindi desertici e disabitati; la terra non è coperta da vegetazione ed espone i colori delle più antiche formazioni geologiche. L’aria essendo secca è particolarmente limpida per la scarsità della propagazione, è priva d'inquinamento. Per la località bisogna andare fino a Las Vegas (questa grande casa da gioco raggiungere costruita negli anni venti in mezzo al deserto). Quasi tutte le grandi religioni sono nate ai margini dei deserto, o in luoghi dove la natura è visibile in tutta la sua grandezza perché sono luoghi dove naturalmente l'uomo risponde con una scelta mistica al condizionamento dell'ambiente. Può sembrare incomprensibile costruire la più grande casa da gioco nel territorio più mistico, dove la trascendenza la si vede da ogni lato, perché il cielo e la luce riempiono questa terra. Incomprensibile non è se pensiamo alla ragione che spinge la gente alla fortuna: si gioca nella speranza di avere di più e di potere di più, e con il denaro comprare la felicità. Una sostanziale insoddisfazione muove la gente a cercare il denaro, nella speranza che esso possa dare quello che non si ha. Sono surrogati di qualche cosa d’altro che si ha paura di conoscere. Non a caso Walter de Maria ha scelto una località dove, per arrivarci, bisogna fare una tappa obbligata nella città del gioco. Per trovare l’opposto bisogna cercarlo con il rischio di perdersi, soprattutto bisogna volere trovarlo. Infatti, quando si arriva dopo aver viaggiato per diverse ore in quelle piste d’incerta identificazione è faticoso trovare l’opera benché sia una delle più grandi: una linea lunga un miglio in direzione nord e un altro miglio in direzione est. Si può vederla nella sua interezza solo dall'alto di un aereo, da terra è difficile perché è trenta centimetri al di sotto dei suolo nascosta da ciottoli e bassi cespugli spinosi; per trovarla bisogna cercare l’unico albero di cactus esistente nella zona; a trenta metri vi è la linea che si vede solo quando vi si posano i piedi sopra, larga poco più di un metro, scavata da una ruspa che ha livellato perfettamente il terreno permettendo di camminare in linea retta senza aver bisogno di far attenzione agli ostacoli: sassi, buche, cespugli spinosi. Solo in quel momento non si ha più paura di perdersi, si può camminare guardando in alto, senza timore d’inciampare. Si posano i piedi su un terreno liscio, morbido, che assorbe il rumore dei passi e si può ascoltare la vastità dei silenzio, vedere l’orizzonte lontano, guardare il cielo sopra di noi. Solo nel deserto si trova la possibilità di esistere al di fuori dei tempo, perché le cose che vediamo esistevano prima che la vita cominciasse e continueranno ad esistere dopo la scomparsa nostra e dei genere umano. La natura è composta d’elementi primari comuni a tutto l’universo: la luce che riempie lo spazio e la radiazione che crea la vita. Non sono necessarie altre considerazioni per capire cosa ha pensato e cosa ha voluto l’artista. Un altro esempio molto diverso, ma sostanzialmente affine e la pittura di Bob Lowe, un artista inglese di Londra poco conosciuto; poche mostre sono state fatte dei suo lavoro, sviluppato tra il ‘68 e il ‘76. La sua pittura è fatta di quadri di forma quadrata di due dimensioni, una da quelli neri, l'altra da quelli bianchi; non usa i colori, infatti, il bianco e il nero non sono dei colori; non vi è nessuna forma, nessuna rappresentazione, solo una stesura perfettamente uniforme di molti strati, sottili e trasparenti di inchiostri molto scuri o bianchi che sono assorbiti in una tela di qualità spugnosa. L’intento è quello di materializzare il mezzo d’espressione conservando i suoi limiti fisici e la sua sostanza. Da un punto di vista nazionale è contraddittorio pretendere di rendere immateriale ciò che per definizione è l’essere materiale. Perché l’arte è espressione e quindi è necessario un veicolo fisico per realizzare la funzione. Nell’arte moderna vi sono precedenti famosi in questo tentativo: il primo fu il quadrato nero di Malevic dei 1917. E’ evidente quanti elementi pittorici vi sono in questo fatto apparentemente elementare: la pastosità del colore stesso sulla tela che rende evidente il tipo di pennellata che l’artista ha scelto per creare un rapporto fra se e il mezzo; l’irregolarità dei quadrato disposto in diagonale che crea delle relazioni diverse su ogni lato. Ognuno di questi elementi è realizzabile in numero illimitato di variabili che esercitano un’influenza sull’assieme, che hanno delle interdipendenze molto complesse. Le scelte dell’artista nel disporre questi elementi può dare dei risultati espressivi molto diversi. Un altro esempio sono i quadri di Rothko dove la funzione estetica e affidata al colore, estesi strati vi si sovrappongono in piani che si contrappongono creando distanze illusorie, come delle finestre aperte sui tramonti dove l’ultima luce dei giorno si mescola al buio della notte. Bob Lowe elimina ogni residuo formale, portando all'estremo delle possibilità questa ricerca radicale della riduzione della materialità della rappresentazione. Può sembrare un fine autodistruttivo, un'evidente contraddizione: l’opposto di quanto le arti visive, per definizione, devono dare. Sarebbe vero se l’arte fosse qualcosa che noi assorbiamo passivamente dall'esterno, come uno stimolo sensorio, tattile od oculare che arriva al nostro cervello, ma e evidente che non è così. L’arte è una risposta che noi diamo ad uno stimolo esterno, è la risposta più completa che la nostra personalità, interessata nella sua totalità, può dare. E’ troppo difficile o meglio impossibile definire che cosa e l’arte proprio per questa ragione. L’arte siamo noi nella misura in cui siamo capaci di capire e rivivere il messaggio che riceviamo come parte di noi stessi. Per questo la ricerca di Long non è impossibile, non è contraddittoria, è un mezzo più radicale, in un certo senso più efficace per fornire ogni stimolo e ogni tensione a tutto il nostro essere. Quando guardiamo il suo quadro proviamo qualcosa di simile a quando di notte apriamo una finestra e guardiamo verso l’esterno da una stanza illuminata. Il buio della notte ci impedisce di vedere quello che nasconde, ma sappiamo che vi è il mondo e le stelle lontane dietro l’oscurità. La rappresentazione dei tutto e dei nulla sono opposti ma permutabili fra di loro perché non danno delle identificazioni'. Questa possibilità di una sensazione fluttuante e ambigua di identità indefinibili come l’essere e il non essere è ottenuta con delle tecniche nuove usando dei materiali sconosciuti alla storia della pittura. L’esempio della finestra aperta verso l’oscurità della notte ci porta a considerare il lavoro di Jim Tourel, un artista di Los Angeles, che consiste nel realizzare delle aperture reali non ipotetiche, non verso lo spazio percepito intellettualmente e quindi illusorio, non verso la strada o la campagna, come abitualmente sono le finestre delle nostre case, aperture dalle quali è possibile vedere solo il cielo grigio quando è coperto dalle nubi, bleu quando è sereno e tutti i colori dello spettro in successione al tramonto, nero durante la notte. Tutte le religioni assegnano al cielo un significato particolare nell'esperienza mistica; è il luogo che rappresenta con più evidenza la presenza di una realtà trascendente. Le aperture di Tourel si possono realizzare in stanze opportunamente trasformate dove è possibile applicare delle aperture nel soffitto, nella parte alta, con particolari accorgimenti per bilanciare la luminosità interna con quella proveniente dall’esterno. L'ambiente deve essere perfettamente neutro, bianco, privo di qualsiasi elemento che possa distrarre lo sguardo dello spettatore; deve essere il risultato di un progetto curato, dove ogni minimo dettaglio e importante, un luogo simile ad una cella monastica, dove l’attenzione per la purezza delle forme e dell'ambiente deve essere assoluta, come assoluta è l'immagine del cielo che si vede dall’apertura. Conosciamo la bellezza e la forza d’attrazione dei chiostri, dei monasteri, isolati dal mondo e aperti alla bellezza infinita dei cielo sovrastante. Tourei ha reso possibile la concentrazione della bellezza e il fascino del luogo mistico in una stanza dove possiamo entrare e rivivere la stessa realtà. Non conosco nella storia dell’arte occidentale esempi d’opere-ambienti dove questo scopo sia stato raggiunto con la stessa intensità e la stessa perfezione. Per una comprensione più chiara dei fenomeni artistici che hanno caratterizzato gli ultimi vent'anni d’attività culturale, (importanti per l'impegno di ricerca di nuovi orizzonti della sensibilità e della conoscenza) abbiamo già detto che i fatti più significativi sono stati l'arte "minima, la concettuale e l'ambientale.". E’ importante accennare alla personalità che ha fornito gli strumenti mentali e soprattutto degli obiettivi nuovi alla ricerca artistica che sono stati indispensabili per questo strumento: questa fondamentale personalità è stata quella di Marcel Duchamp. Non è possibile renderci conto dell'evoluzione della storia culturale del nostro secolo (ed è più difficile la comprensione dell’arte di cui stiamo parlando) senza la sua conoscenza. Purtroppo un'informazione approssimata e superficiale possiamo dare su quello che ha significato per il nostro tempo il suo lavoro. Per condensare il suo pensiero in una formula necessariamente riduttiva (la più sintetica possibile) possiamo dire che il suo intento è stato quello di dimostrare come non esistono confini formali per l’arte; tutto può diventare arte, purché possa funzionare come veicolo per concentrare la nostra attenzione e stimolare la nostra sensibilità. Qualsiasi oggetto -può adempiere a questa funzione, purché abbia le doti necessarie e non soltanto il quadro o la statua. L'uomo fa arte e la capisce in quanto pensa. Il pensare consiste nello scoprire delle relazioni tra ciò che si, vede e altre situazioni che non sono presenti nel dato sensibile ma con le quali è possibile stabilire una relazione analogica. L'intelligenza consiste nel collegare cose diverse, aventi elementi comuni; presuppone la nostra capacità di astrarre idee generali da fatti particolari e di metterle in relazione tra di loro. Conoscere è una sintesi tra il dato sensibile, l'informazione esterna, e il nostro patrimonio di idee che è dentro la nostra memoria. Non è possibile andare oltre su questo discorso che ci porterebbe a parlare della filosofia della conoscenza e discutere se possiamo conoscere il conoscibile che è appunto il Trascendente. Ma questi brevi accenni sono necessari per capire quali sono state le finalità di Duchamp. L’arte dei XIX secolo e gran parte di quella dei secolo XX è stata in prevalenza sensuale, naturalmente con delle grandi eccezioni, ma certamente questo è stato il suo carattere dominante Sensuale, dove i colori e la forma danno immediatamente il proprio contenuto. L’osservatore vuole sapere subito e tutto il significato che l’opera contiene. Essa deve dare immediatamente il piacere che lui pretende di avere. Duchamp rifiuta la sensualità e afferma la preminenza dell'idea e dei pensiero sull'apparenza dei dato immediato. L'opera d'arte e tale solo quando è leggibile a diversi livelli, solo quando è composta da diversi strati sovrapposti. Il successivo è sempre più completo e sostanziale del precedente. La lettura è un processo che si svolge nel tempo e polarizza la nostra attenzione e le nostre energie intellettuali. Questo processo di penetrazione è un continuo arricchimento ideale e in quanto tale vero, profondo e duraturo, emotivamente sempre più inteso. I famosi ready-made di Duchamp fatti con oggetti che usiamo nella vita quotidiana, che l'abitudine ha considerato solo strumenti in funzione di qualcosa d'altro obliterando la possibilità di vedere eventuali suggestioni, analogie, significati diversi dal loro uso quotidiano, ma intellettualmente comprensibili, hanno completamente sovvertito il modo di concepire l'arte in antitesi alla mentalità positivista, utilitaristica dei XIX secolo. Sarebbe interessantissimo riflettere su uno dei più tipici di questi oggetti: la forcella di bicicletta con una ruota, infilata in un foro di uno sgabello da bagno che si usava all'inizio dei secolo (l'opera è di quegli anni). Sono così tante le letture possibili, e tutte necessarie, non arbitrarie; questo e importante mettere in rilievo, che certamente dovremo convenire che si tratta di un'opera meravigliosa. E' necessario dilungarsi sul problema Duchamp perché l'ultima lettura, l'interpretazione finale che racchiude tutte le altre, porta la visione dei Trascendente come considerazione conclusiva. Dalla maggior parte dei suoi interpreti è stato considerato un laico radicale, dove il conoscibile si identifica con il conosciuto, non con l'impossibile, ma solo ed esclusivamente con il dato sensibile. E' stato considerato un immanentista rigoroso e senza compromessi. La sua filosofia è stata considerata fenomenologica, dove l'essere si identifica con il percepire e ogni visione dei Trascendente è esclusa. Questi giudizi sono esatti se l'analisi dell'opera di Duchamp si ferma ai primi livelli, agli aspetti freudiani dei suo lavoro, facilmente visibili; ma non sono certo conclusivi perché arrivano al resto di un processo d'analisi che deve continuare e il punto d'arrivo è uno solo: la rivelazione al Trascendente. Questa ambivalenza, la presenza di significati diversi ed opposti in una sola opera, è tipica dei lavoro di Duchamp come dei resto è tipico di ogni opera che veramente è arte. L'immanente e il Trascendente non sono due opposti in una sola opera, come normalmente si pensa e che per comodità di ragionamento abbiamo l'abitudine di contrapporre, ma sono due aspetti inscindibili della medesima realtà e di tutta la realtà. Si sono fatte lotte, guerre, rivoluzioni in nome dell'uno o dell'altro di questi due opposti. Erano giustificate se entrambe erano intimamente legate tra di loro come due facce della medesima cosa. Duchamp non potrebbe essere il profeta silenzioso e nascosto di questa realtà ineluttabile? Il primo rinascimento italiano ha tentato di realizzare l'armonia di questi due opposti: e stata una primavera nella storia della cultura occidentale, ma di breve durata. Le cose più belle, come sempre, sono le più fragili, e delicate. Per questa ragione l'artista più amato da Duchamp era Leonardo, il rappresentante più grande e più tipico dei rinascimento, dove immanenza e trascendenza costituiscono un'unità in cui la circolazione tra i due poli è necessaria. Il quadro più famoso dei mondo: "La Gioconda" è la più evidente dimostrazione di questa realtà. Se guardiamo attentamente il volto della bella fiorentina ci accorgiamo che ci parla non della vita, ma della morte. Il paesaggio dietro il suo volto non è quello della Toscana ma un deserto senza tempo. Per illustrare alcuni aspetti dell'arte degli anni '60 e '70 abbiamo parlato di un'opera di Walter de Maria realizzata nel deserto. dei quadri nero-bianchi amorfi di Bob Lowe, delle finestre aperte verso il cielo di Jim Tourel: tutte queste opere sarebbero state impensabili se Duchamp non avesse aperto la strada. Una quantità d’altri esempi potremmo citare dalla pittura "minimal", alle sculture di George Morris, agli ambienti illuminati dai tubi fluorescenti di Flavin, dove la percezione dei Trascendente è la funzione fondamentale anche se mediata e non dichiarata dell'opera. Ovviamente questo modo di esprimere un contenuto trascendente non è palese, non è rappresentato in un contesto che riporta a questo fine esplicito, ma al contrario è dissimulato. Deve essere individuato, ma è immediatamente percepito intuitivamente da chi, nella propria sensibilità, è esercitato alla conoscenza dell'arte moderna. 

