VERITÀ NELL’ARTE

Lunedì, 20 agosto 2007, ore 15.00 


Partecipano: 

Massimo Camisasca, Superiore Generale Fraternità Sacerdotale Missionari S. Carlo Borromeo; Roger Scruton, Scrittore e Filosofo..
Moderatore:  

Davide Rondoni, Poeta e Scrittore 
MODERATORE:
Buona sera, ben trovati. Siamo qui per mettere a tema la verità nell’arte, che come chiunque capisce è un tema infinito, da un certo punto di vista. Ogni volta che si parla di arte è sempre bene non affidarsi troppo alle teorie, ma guardare l’esperienza. L’arte è una cosa di cui si fa esperienza, non esiste in astratto, non esiste fuori dal momento in cui io la comprendo. I due ospiti che ne parlano sono due persone che fanno esperienza dell’arte. Per fare esperienza dell’arte non occorre essere direttamente artisti, non occorre creare opere d’arte. Non occorre nemmeno essere esperti d’arte, come normalmente intendiamo. C’è gente, magari, che conduce studi o ha cresciuto nel tempo una particolare consuetudine, uno specifico interesse per l’arte, uno “specialismo”, come si dice oggi. Per fare esperienza dell’arte occorre solo fare esperienza dell’arte, cioè occorre essere disposti all’incontro con l’arte. Sono contento che a parlarne siano due persone come Massimo Camisasca e Roger Scruton che stimo, conosco, l’uno più dell’altro: Massimo per amicizia, ormai ventennale e di Roger Scruton conosco alcuni scritti e ho avuto il piacere di conoscerlo in questi giorni. Sono contento sia perché ne parleranno in modo non greve, sia perché nei due interventi che sentirete questo aspetto del partire dall’esperienza dell’arte ci metterà al riparo da qualsiasi fumismo, da qualsiasi inutile sofisma intorno a questo problema.
Parlerà per primo Massimo Camisasca che è nato a Milano alla metà degli anni ‘40, all’inizio della seconda metà degli anni ’40, nel ’46, facciamo prima, è prete dal ’75, è stato uno, come sapete in molti, dei grandi collaboratori di don Giussani, uno che tra i primi ne ha condiviso l’esperienza e la responsabilità a Milano, nei gruppi dell’Azione Cattolica e poi Gioventù Studentesca. Questo lungo percorso, non ha caso, ha fatto di lui quello che ha scritto, ha steso la storia del Movimento che è stata pubblicata in vari volumi poco tempo fa. Ma, oltre a questo, ha studiato e insegnato nelle università di Milano e di Roma, Lateranense, ed è stato Vicepreside del Pontificio Istituto Giovanni Paolo II per gli studi sul matrimonio e la famiglia. Attualmente è il Superiore della Fraternità Sacerdotale dei Missionari di San Carlo Borromeo, che è un gruppo di simpatici preti molto creativi, hanno fatto anche una bella mostra su Geremia, qui, oltre che fare del bene nel mondo intero con le case che hanno sparso. È autore di vari libri. Ne ricordo solo alcuni, a parte la storia del movimento di Comunione e Liberazione, che vi ho già detto: “La sfida alla paternità”, che sono riflessioni sul sacerdozio, “Questa mia casa che Dio abita”, che sono riflessioni sulla vita comune, “Passione per l’uomo. I passi della missione cristiana” e “Sentieri d’Asia illuminati”, anche testimonianza di una vocazione universale che porta don Massimo in giro per il mondo, e “Il vento di Dio” del 2007. Sono tutti libri pubblicati che potete trovare anche, in buona parte, alla libreria del Meeting. Adesso la parola a don Massimo.
MASSIMO CAMISASCA:
Questo mio intervento potrà sembrare a qualcuno una provocazione. E in effetti lo è. Parlando d’arte non parlerò né di quadri, né di brani musicali, né di libri. Parlerò di uomini e donne. E per di più, volendo rivelare la loro bellezza, mi attesterò spesso sul loro dolore, le loro fatiche, le loro contraddizioni. Perché nella notte più scura brillano ancor più le stelle, come sta scritto all’ingresso dell’abbazia di Subiaco. E’ una frase molo usata, lo so, ma mi è sembrata, nella sua semplicità, una buona introduzione a ciò che desidero comunicarvi: l’arte può mostrare la verità dell’uomo e del mondo senza cancellare nulla del suo dramma, ma illuminando la speranza che può vivere in ogni condizione umana.

Cosa è l’arte? Essa è per me una modalità privilegiata di guardare la realtà. La definirei così: uno sguardo sulla realtà che sa vedere ciò che normalmente gli uomini non riescono a scorgere. Non importa se essa sia un romanzo, una poesia, una scultura, una musica o altro. Detto con altre parole: l’arte è un occhio che sa vedere dove i nostri occhi non vedono. «L’arte», ha scritto un mio amico, «è il tentativo di eternare le cose. Rivela la profondità delle cose, che non ha fine». Simenon, il padre del Commissario Maigret, ha scritto che la letteratura ha lo scopo di «rivelare il peso delle cose». 

Ma non è sufficiente dire questo. Ogni conoscenza dell’uomo che vada al di là della pura descrizione del dato sensibile è in fondo un atto che rivela ciò che a prima vista non abbiamo saputo riconoscere. L’arte fa vedere sì la realtà secondo una profondità mai vista, ma soprattutto rivelando in essa qualcosa che attrae, che colpisce, che lega a sé. E’ una conoscenza che si realizza attraverso l’attrattiva. Non con la stringenza del ragionamento, con l’inevitabilità di una legge scientifica o altro, ma generando una corrispondenza profonda tra ciò che sei, ciò che senti, ciò che attendi e ciò che hai davanti nell’atto artistico. In questo senso l’arte è una forza che trascina dentro la realtà, per rivelarla. Non importa quale realtà (sia essa bella o brutta, piacevole o spiacevole, lontana o vicina, passata o presente…) e non importa neppure come si generi questo rapporto (se attraverso l’emozione, il sentimento, la fantasia…).

Appare chiaro a questo punto il luogo in cui tale rapporto si realizza: esso è l’uomo. Senza l’uomo non c’è arte e non c’è disvelamento della realtà. Senza l’uomo la realtà è muta e incapace di relazione. Non solo non vi è arte senza l’uomo, ma anche non vi è arte che in un modo o in un altro non abbia l’uomo come suo contenuto. Certo non tutta l’arte è «figurativa», ma possiamo dire che l’arte è incomprensibile se non parla di noi e a noi. È sempre in rapporto all’uomo che essa diventa un’epifania della realtà. Per questo, a mio parere, uno dei momenti fondamentali nella storia dell’uomo è stata la lotta iconoclasta. Da quando un uomo ha preteso di essere Dio, perché Dio si era fatto uomo, il rapporto tra arte e realtà è profondamente mutato. Dio, il mistero sommo il cui nome non può essere pronunciato e il cui volto non può essere visto prima della morte, diventato uomo ha accettato di essere raffigurato. Ma già all’inizio del mondo, l’uomo era stato  definito immagine e somiglianza del mistero. Dunque: al centro dell’arte sta l’uomo. Questa è la chiave per leggere la storia dell’arte occidentale, non solo dopo Cristo; essa ha sempre avuto questo presentimento. Nell’arte greca, etrusca, andando indietro fino alle incisioni rupestri o ai dipinti nelle grotte della Spagna e della Francia. Non è assolutamente senza ragione ricordare che il cristianesimo è la glorificazione dei sensi. Esso ha rappresentato un’apertura positiva alle parole, alle immagini, ai colori, alle cose. Gesù arriva a dire: «Beati i vostri occhi perché vedono e i vostri orecchi perché sentono» (Lc 10, 23-24).

Questo può spiegare la scelta che ho voluto compiere in questo mio intervento: parlare dell’arte come strada verso la verità, non attraverso l’esposizione di un’estetica, ma attraverso una serie di flash, di illuminazioni reali che mi sono venute incontrando, direttamente o attraverso il racconto di amici, alcune persone sparse nel mondo e a noi contemporanee. Nella loro vita, particolarmente in alcuni momenti di essa, ho visto, anche dentro la drammaticità, il male, il dolore, una luce che indicava la strada verso una verità più grande. Quando Gesù ha parlato di sé, della sua identità personale, identificandosi alla Verità (Gv 14,6) stava vivendo i momenti più drammatici della sua esistenza, quelli a cui potrebbero essere applicate le parole del profeta Isaia: «Non v’è in lui bellezza alcuna…» (Is 53,2). Eppure, l’arte di duemila anni ha saputo rivelare la luminosità di quelle ore e qualcosa della sua infinita, sconfinata verità. 

“La bellezza della verità comprende offesa, dolore e anche l’oscuro mistero della morte,” ha scritto Ratzinger al Meeting 2002. (p. 14 “La Bellezza”)

Quando Dostoievski ha scritto: «La bellezza salverà il mondo» (L’idiota) non voleva darci una definizione, neppure aprire in noi una voragine di sentimenti. Come ha fatto Dante nella Commedia, Dostoievski è passato attraverso gli abissi infernali per arrivare alle anime più pure e più trasparenti dei suoi romanzi che non vivono lontane da questo mondo di male, ma immerse in esso. 

Un primo flash.

Il 1 aprile scorso, facendo zapping davanti al televisore, ho ascoltato un frammento di un’intervista a Gino Paoli, un famoso autore italiano di musica pop. Diceva: «Non sono ateo. L’ateo è l’altra faccia del credente, ha bisogno di Dio per negarlo. Io non ho bisogno di niente e di nessuno. Però adesso vedo i ciclamini, la distesa di ciclamini spuntati all’improvviso nel parco della mia casa. E mi vien voglia di ringraziare qualcuno che non c’è». Lascio a voi questa apertura: il ringraziamento nasce anche in chi si dice agnostico, dallo sguardo di un semplice prato fiorito. Corriamo a Nairobi, in Africa.

Regina è una ragazza che vive nella periferia del capitale del Kenia, in una baracca. Si è mantenuta vendendo latte ai passanti. È all’ultimo stadio dell’aids. Ormai non cammina più. Incontra Alfonso Poppi, un missionario che si prende cura di lei, che l’accoglie, la fa partecipare agli incontri di un gruppo di malati che si trovano settimanalmente attorno a lui per scoprire quanto di grande essi possano ancora dare agli uomini del mondo proprio attraverso la loro malattia. La sua vita rinasce in profondità, si riempie di luce. Vuole ricevere la prima comunione. Il 12 gennaio 2005 è il giorno di quella festa. Si canta in tutti i dialetti: in kikuyu, in acioli, in luganda, in luo, in latino. Alcuni vecchi gridano, tra gli ululati delle donne: «Regina, Regina». È incredibile la gioia e la pace che si sperimenta in quella chiesa. Alla sera don Alfonso annota: «Chi sei tu Signore che fai felici i diseredati?». 

Nello stesso gruppo di malati ci sono anche Alex e Consolata. Alex ha avuto dei figli da un’altra donna, poi morta di aids. Da alcuni anni hanno scoperto anche loro di essere sieropositivi.  La malattia li spinge a poco a poco fuori dalla società. Poi l’incontro con i meeting point, luogo di raduno per quei malati, la riscoperta della gioia, il desiderio di essere battezzati e di sposarsi. La festa riempie i vuoti dei loro volti scavati e delle loro cicatrici. Tra il battere dei tamburi e i canti, una festa di popolo accompagna il loro «sì». 

Regina, Alex, Consolata hanno avuto, attraverso un incontro, il dono di sperimentare quella profondità delle cose che nulla può togliere e che solo sapersi amati dischiude. Un altro flash, questa volta in America Latina.

Mi scrive un mio amico, Martino, un missionario, da Santiago del Cile: “Ho visitato una parte della barraccopoli che attraversa il territorio della nostra parrocchia. Tra le catapecchie, a lato della ferrovia dismessa, rigagnoli di acqua stagnante e moltissimi cani. A un certo punto sono entrato in una casa di legno, la cui porta era talmente bassa che mi sono dovuto piegare per poter entrare. Il pavimento era la nuda terra. Nell’unico locale, due letti in disordine, un fornellino, tre bambini sporchi, una televisione accesa, e un cane che stava mordendo un enorme osso con brandelli di carne sanguinolenti. L’odore era insopportabile. Il padre dei bambini, un uomo solo di circa 50 anni, ha accettata la mia presenza. Improvvisamente, in quel disastro di miseria, ho scorto in un angolo una piccola riproduzione di un quadro di Van Gogh: un padre in ginocchio con le braccia spalancate che vuole accogliere il figlio che corre verso di lui. Quell’uomo l’aveva appesa a una parete di legno. Lo teneva lì, gli ricordava ogni giorno quella bellezza che sta nel cuore di ogni uomo.”

Qui la luce di Van Gogh è diventata non solo illuminazione, ma vera profezia di ciò che in realtà accadeva davanti agli occhi di Martino. La realtà, anche quella più dura, è più grande di ogni arte possibile.

Passiamo ora a Novosibirsk nel cuore della Siberia. Creata per essere disabitata, da qualche secolo è popolata dai discendenti dei deportati e dei lavoratori delle miniere. Ci sono anche gli eredi dei deportati di Stalin, tedeschi, che hanno continuato a pregare e a cantare nella loro lingua, anche se ora non la capiscono più. Francesco Bertolina ha scovato in questi ultimi 15 anni tante di queste persone. La maggior parte del suo tempo la passa a fare compagnia a loro, a rimetterli assieme. Mi scrive: “La prima volta che arrivai a Reshoty, una donna mi raccontò di quella notte del ’68. Dopo trent’anni di isolamento era miracolosamente passato un sacerdote tedesco, ma il suo fidanzato non era in paese e così non si è potuto sposare. Solo dopo tanti anni hanno potuto ricevere da me la benedizione per il tanto atteso matrimonio. Presero gli anelli che da tempo custodivano gelosamente, e avverarono il loro sogno. Lei era raggiante di luce, lui visibilmente commosso. Il viaggio di nozze fu il ritorno dalla chiesa alla casa, a piedi: mi offrii per accompagnarli in pulmino, ma loro decisero di andare a piedi “così” dissero “sarebbe stato un viaggio più lungo.”

Anche qui la luce della tenerezza, sboccia da un lungo sacrificio pieno di sguardi e di attesa.

Ed ora l’America. Vincent era cappellano in un ospedale americano. La sua vita si è incrociata con una infinità di altre esistenze segnate nello stesso tempo dalla malattia e dalla luce. Annie, una di queste pazienti, apparteneva a una antica famiglia protestante del New England. Aveva sposato un cattolico e si era convertita. Dotata di un forte spirito, di una nobiltà d’animo, portato fino allo stoicismo, non riusciva a credere che quella malattia toccava proprio a lei. Le pareva che le fossero state tolte l’indipendenza e la dignità. Era depressa e irritabile non solo per il dolore ma soprattutto per l’ingiustizia di quel dolore.  “Io le parlavo del Signore, - mi racconta Vincent - di come denudato sulla croce fosse sottoposto agli spasimi, alla perdita del dominio sul proprio corpo.

Un giorno entrai. Mi accorsi che lei era prossima alla fine. Mi inginocchiai prendendo la sua mano nella mia “Non riesco a respirare,” mi disse, “Non posso tirare il fiato.” Deve essere terribile. “Il tuo respiro è rotto? E’ come un milione di pezzi?” “Si, è rotto.” “Il tuo respiro è spezzato per noi. Ogni volta che tu inspiri o espiri, con il tuo respiro affannato stai respirando con Gesù e il suo corpo spezzato. Stai salvando il mondo, lo stai facendo davvero.”

Mi guardò, guardò i suoi figli, tornò a guardarmi, alzò lo sguardo al cielo. I figli, conclude Vincent, mi scrivono ancora, perché da quel momento in poi c’è stata solo luce.”

Ad Asuncion, la capitale del Paraguay, intorno ad Aldo Trento, un altro dei miei missionari, è nata una clinica per malati terminali. Sta suscitando l’attenzione dei medici in tutto il paese, e anche in altri parti dell’America latina per le cure che vengono utilizzate. Ma non è questa la cosa più rilevante. Qui le persone non possono essere guarite dal punto di vista fisico, ma sono spesso guarite di dentro. Una volontaria mi ha raccontato: “faccio la farmacista. Qui nella clinica mi occupo dell’aspetto estetico. Cerco di rendere gradevole l’aspetto fisico dei pazienti, il volto. Quando un malato si guarda allo specchio, è il momento della verità. Sapendo che sta per morire, una persona si guarda e deve potersi riconoscere in un volto dignitoso, anche abbellito.”

Le persone che arrivano qui alla clinica molto spesso vivono per le strade, abbandonate, o sono sole, disperate. Uno di loro che aveva tentato il suicidio mi dice: “Grazie, sono felice perché mi sento ancora utile fino al punto che posso tornare a pensare ai miei 5 bambini e voglio impegnarmi per loro.” Cosa è successo, gli ho chiesto. Lui: “Mi sento amato. Così ho scoperto che l’amore esiste.” Quando il cancro si impadronisce del corpo, tutto sembra crollare e finire. Ma quando la 

malattia porta a incontrare un amore, la vita stessa, così ferita, rinasce. 

Questi uomini e queste donne a un certo punto della loro vita hanno cominciato a guardare in modo diverso a se stessi e a ciò che a loro era accaduto. Emblematicamente quel padre nella bidonville del Santiago del Cile aveva una riproduzione di Van Gogh nel suo tugurio. Ogni opera d’arte è il frutto di uno sguardo nuovo che l’artista si trova ad avere. Allo stesso modo ogni uomo e ogni donna può essere un’artista che sa scoprire la luce anche nelle pieghe più riposte e drammatiche della propria esistenza. E diventa così generatore di una vita nuova intorno a sé, una vera e propria creazione poetica. 

Desidero, infine, farvi incontrare con Giampiero Caruso. Anche lui vive a Novosibirsk, come Bertolina. Visita regolarmente tre diversi carceri. Una di massima sicurezza. Sono 2200 persone stipate in spazi molto stretti. Incontra chi desidera vederlo. Sono 15 persone. Mi racconta “all’inizio ho paura. Ma quando comincio a guardarli a uno a uno, è come se vedessi la mia stessa umanità: bisognosa, mendicante. Comincio con qualche domanda. Come vi chiamate? Da quanti anni siete qui? Quanti ve ne restano ancora da scontare? Il primo a rispondere è un uomo che parla a fatica, stenta a tenere sollevata la testa. Mi colpisce la profonda tristezza che rivelano i suoi occhi blu, e quel capo sempre ripiegato su se stesso. Sono di fronte a probabili assassini, stupratori, ladri. Abbiamo parlato per tre ore di libertà, di speranza, di fede. Mi sentivo nudo di fronte a loro. Non potevo dire delle frasi fatte ma dovevo parlare di me, della libertà che io vivo, della speranza che ho. Ho detto che l’uomo non coincide con i propri limiti, che essi non sono l’ultima parola, che noi siamo oggetto di misericordia, ed è questa l’origine della nostra libertà. Mi accorgevo di balbettare. Quell’uomo che faceva fatica a tenere alzato il capo ha cominciato a sobbalzare quando mi ha sentito dire che la fede è il culmine della ragione. Ha cominciato a ribattere, a farmi domande, spesso in modo polemico e scettico. E’ giunta presto l’ora di andar via, anche se mi accorgo che sono passate tre ore. Li saluto a uno a uno, e quell’uomo, quando gli appoggio una mano sulla spalla, si alza e tirandomi verso di sé, mi abbraccia. Poi mi dice “torni presto, l’aspetto.”

In questa espressione, “torni presto, l’aspetto” sta per me il succo del nostro incontro. In ogni opera d’arte c’è il presentimento di un oltre, una promessa fatta ad ogni uomo e anche l’invito alla fedeltà, a tornare, a rileggere, riascoltare, guardare di nuovo. Domandare, ancora una volta. Grazie
MODERATORE:
Grazie don Massimo per questa sua strana galleria d’arte, galleria di opere d’arte. “Torni presto, l’aspetto” credo che sia una bellissima frase sintetica per dire quello che accade di fronte a un’opera d’arte e nell’opera d’arte stessa, magari ne discutiamo dopo. Il nostro secondo ospite è Roger Scruton, se volete divertirvi andate a leggere anche la sua presentazione su Internet. Comunque lui fa lo scrittore, il filosofo, il giornalista, il compositore, l’editore, l’uomo d’affari, un sacco di roba. Vive tra gli Stati Uniti e Londra, insegna all’Università ed è uno che si è occupato nei suoi libri, che sono già numerosi e cominciano a essere tradotti anche qua in Italia, di temi che vanno: per dire un titolo, “Arte e immaginazione” nel ’74, una breve storia della filosofia moderna nell’82, un libro su Kant nell’83, un libro sul desiderio sessuale nell’86, su Spinoza nell’87, Spinoza di nuovo, romanzi e qualcosa sulla filosofia, di nuovo moderna. Insomma, un uomo che ha studiato e sta scrivendo molto, sia in termini più strettamente accademico-filosofici, sia in termini, come sentirete anche dalla sua relazione, più provocatori nel dibattito culturale attuale. Una sua opera che è stata pubblicata da poco in Italia è il “Manuale del conservatore”, editore Cortina. Sentiamo adesso la sua relazione e poi magari, al termine di questa relazione, porrò io una o due domande ai nostri ospiti.
ROGER SCRUTON:

Buongiorno, signore e signori! Prima di tutto scusatemi perché il mio italiano è primitivo. Quarant’anni fa sono stato a Roma per tre mesi e ho imparato un po’ la lingua dalle strade, ma la mia pronuncia è ancora peggiore di quanto questo fatto non implichi. Ma spero di essere comprensibile.

Uno dei componimenti più accattivanti di Mozart è l'opera comica "Il ratto dal serraglio", che racconta la storia di Konstanze, rapita e separata dal fidanzato Belmonte e ridotta a servire nell'harem del pascià Selim. Dopo vari intrighi, Belmonte la salva, aiutato dalla clemenza del pascià, che rispetta la castità di Konstanze, rifiutandosi di prenderla con la forza. L'improbabile trama permette a Mozart di esprimere la propria convinzione illuministica, secondo cui la carità è una virtù universale, vera nell'impero Musulmano dei Turchi così come in quello cristiano dell'illuminato Giuseppe II. L'amore fedele di Belmonte e Konstanze ispira la clemenza del pascià. E per quanto l'innocente visione di Mozart manchi di un fondamento storico, la sua fede nella realtà dell'amore disinteressato è sempre espressa e sostenuta dalla musica. Il ratto dal serraglio propone un'idea morale, le sue melodie condividono la bellezza di quell'idea, presentandola in modo persuasivo all'ascoltatore. Nella produzione del 2004 del Ratto alla Comic Opera di Berlino, il produttore catalano Calixto Bieito decise di ambientare l'opera in un bordello berlinese in cui Selim è il protettore e Konstanze una delle prostitute. Anche durante le musiche più tenere, il palco era cosparso di coppie copulanti, e tutte le scuse per rappresentare la violenza, con o senza acme dell'attività sessuale, ampiamente sfruttate. A un certo punto si tortura graziosamente una prostituta e le si staccano i capezzoli in modo sanguinoso e realistico, prima di ucciderla. Le parole e la musica parlano di amore e compassione, ma il messaggio è coperto da scene di dissacrazione, omicidi e sesso narcisistico che ingombrano la scena in un'orchestrazione chiassosa.
E'un esempio di un fenomeno con cui, ne sono certo, avete sviluppato dimestichezza a partire dall'esperienza in ogni ambito della nostra cultura contemporanea. Non basta che artisti, registi, musicisti e quanti altri operano nel mondo dell'arte siano in fuga dalla bellezza. C'è il desiderio di eliminare la bellezza, di cancellarla. Ovunque essa giaccia in nostra attesa, il desiderio di vanificarla garantisce che sarà coperta da scene di bruttezza e distruzione. Le opere di arte contemporanea creano il poco effetto di cui dispongono somministrando traumi alla nostra fievole fede nella natura umana, come testimonia, ad esempio, il crocefisso sotto urina di quei due ciarlatani di Gilbert e George. Il cinema contemporaneo abbonda di scene di cannibalismo, smembramenti e dolore insensato, tanto che alcuni registi, come Quentin Tarantino, hanno poco altro nel loro repertorio emotivo. La musica pop è stata invasa dal rap, i cui testi e ritmi parlano di una violenza incessante, e che rifiuta la melodia, l'armonia e ogni altro strumento che potrebbe creare un collegamento con l'antico mondo della canzone. La musica seria è stata a sua volta colpita, con l'obbligo di inserire dissonanze e sonorità aspre che impediscono il flusso musicale. Le opere di letteratura indugiano su violenza e trasgressione, dilungandosi morbosamente sulle funzioni corporali una volta considerate troppo private e inviolabili per essere menzionate sulla carta stampata.
Insomma, lo sapete bene. Viviamo in una cultura di dissacrazione, in cui la vita non è tanto celebrata dall'arte, ma piuttosto presa di mira. Gli artisti si fanno una reputazione costruendo una cornice originale in cui mettere in mostra il volto umano e gettargli addosso del letame. Cosa possiamo farne e come trovare la strada che ci riporti a ciò cui tutti noi aspiriamo, ovvero la visione della bellezza? Forse sembrerà un po'sentimentale parlare in questo modo di una "visione della bellezza". Quello che intendo però non è un'immagine edulcorata, da biglietto natalizio, della vita umana, ma piuttosto i modi elementari in cui gli ideali e il decoro fanno il loro ingresso nel nostro mondo e si fanno conoscere, così come avviene per l'amore e la carità nella musica di Mozart. C'è grande fame di bellezza nel nostro mondo, una fame che l'arte popolare non riesce e riconoscere e a cui l'arte seria sfugge. Poco fa ho usato la parola "dissacrazione"per descrivere quanto trasmetteva la produzione del Ratto di Bieito e i vani sforzi di Gilbert e George di dire qualche cosa. Cosa implica esattamente questa parola? E'collegata, da un punto di vista etimologico e semantico, con sacrilegio e quindi con l'idea della santità e sacralità. Dissacrare significa sprecare quanto altrimenti potrebbe essere messo da parte, nella sfera delle cose sacre. Possiamo dissacrare una chiesa, un cimitero, una tomba; e anche un'immagine sacra, un libro sacro o una cerimonia sacra. Possiamo anche dissacrare un cadavere, un'immagine cara, persino un essere umano vivente, nella misura in cui queste cose contengono, com'è vero, un presagio di una qualche santità originale. La paura della dissacrazione è un elemento vitale di tutte le religioni. E infatti questo era in origine il significato della parola religio: un culto o una cerimonia pensata per proteggere dal sacrilegio un qualche luogo sacro.
Nel diciottesimo secolo, quando le religioni organizzate e la monarchia cerimoniale stavano perdendo autorità nella mente delle persone pensanti, mentre lo spirito democratico metteva in dubbio le istituzioni ereditate dal passato e circolava l'idea che non fosse Dio, ma l'uomo, a fare le leggi per il mondo umano, l'idea del sacro soffrì un'eclissi. Sembrava, ai pensatori dell'illuminismo, che fosse poco più di una superstizione credere che manufatti, edifici, luoghi e cerimonie potessero avere carattere sacro, dato che tutte queste cose erano il risultato di un progetto umano. L'idea che il divino si rivelasse nel nostro mondo e cercasse la nostra venerazione sembrava sia inverosimile di per sé che incompatibile con la scienza.
Contemporaneamente, filosofi come Kant, Burke e Adam Smith riconoscevano che non guardiamo il mondo solo con gli occhi della scienza. C'è un altro atteggiamento, che non è che di indagine scientifica, ma di contemplazione disinteressata, che rivolgiamo al mondo alla ricerca del suo significato. Quando scegliamo questo atteggiamento mettiamo da parte i nostri interessi, non ci occupano più gli obiettivi e i progetti che ci spingono avanti nel tempo, non siamo più impegnati a spiegare qualcosa o ad accrescere il nostro potere. Lasciamo che il mondo si presenti e traiamo conforto dal suo presentarsi. Questa è l'origine dell'esperienza del bello. Potrebbe essere impossibile far rientrare quell'esperienza nella nostra ricerca ordinaria di potere e conoscenza. Potrebbe essere impossibile assimilarla all'utilizzo quotidiano delle nostre facoltà. Ma è un'esperienza che evidentemente esiste e che ha grandissimo valore per chi la riceve. Quando si verifica quest'esperienza, e cosa significa? Ecco un esempio. Immaginiamo di stare camminando verso casa sotto la pioggia, coi pensieri occupati dai problemi del lavoro. Strade e case sfilano via senza che le notiamo, così come le persone; nulla invade i nostri pensieri, se non i nostri interessi e le nostre ansie. Poi d'improvviso il sole emerge dalle nubi, un raggio di luce illumina un vecchio muro in pietra dall'altra parte della strada, tremolante. Alziamo lo sguardo al cielo, dove le nuvole si diradano e un merlo si mette improvvisamente a cantare da un giardino dietro il muro. Il cuore si riempie di gioia e i nostri pensieri egoisti sono svaniti. Il mondo è davanti a noi, felici semplicemente di guardarlo e lasciare che sia. Forse esperienze del genere sono più rare oggi di quanto non lo fossero nel diciottesimo secolo, quando poeti e filosofi guardavano ad esse come a una nuova strada verso la religione. Forse la fretta e il disordine della vita moderna, le forme alienanti dell'architettura moderna, il rumore e il carattere spoglio delle industrie moderne, forse queste cose hanno fatto dell'incontro con il bello un qualcosa di più raro, più fragile e più imprevedibile per noi. Eppure tutti sappiamo com'è, essere trasportati improvvisamente dalle cose che vediamo, dal mondo ordinario dei nostri appetiti alla sfera illuminata della bellezza. Avviene spesso durante l'infanzia, anche se raramente, allora, viene interpretata. Avviene durante l'adolescenza, quando si concede ai nostri desideri erotici. E avviene in modo smorzato durante l'età adulta, in cui dà forma segretamente ai nostri progetti per la vita e ci offre un'immagine di armonia che noi perseguiamo con le vacanze, la costruzione della casa e i nostri sogni privati.
Ecco un altro esempio: è un'occasione speciale, in cui la famiglia si riunisce per una cena di rito. Prepariamo la tavola, con la tovaglia ricamata pulita sotto i piatti, sistemiamo i piatti, i bicchieri, il pane in un cestino e qualche caraffa di acqua e vino. Lo facciamo con amore, traiamo piacere dall'aspetto, cercando di raggiungere un effetto di pulizia, semplicità, simmetria e calore. La tavola è divenuta simbolo del ritorno a casa, delle braccia tese della madre universale, che invita suo figlio ad entrare. E tutta questa abbondanza di significato e gioia in qualche modo è racchiusa nell'aspetto della tavola. Anche questa è un'esperienza della bellezza. Un'esperienza che incontriamo, in versione magari diverse, ogni giorno della nostra vita. Siamo creature bisognose, e il nostro bisogno maggiore è la casa, il luogo in cui siamo, in cui troviamo protezione e amore. Raggiungiamo questa casa tramite delle rappresentazioni della nostra appartenenza. La raggiungiamo non da soli, ma in unione con gli altri. E tutti i nostri sforzi per far sì che l'ambiente intorno a noi abbia il giusto aspetto, quando decoriamo, riordiniamo, creiamo, sono tentativi di porgere il benvenuto a noi e a quelli che amiamo.
Questo secondo esempio è molto importante per me. Perché indica che il nostro bisogno umano di bellezza non è semplicemente un'aggiunta ridondante alla lista degli appetiti umani. Non è un qualcosa che potrebbe mancarci e senza cui saremmo comunque appagati in quanto persone. E'un bisogno che nasce dalla nostra condizione metafisica, di individui liberi, che cercano il proprio posto in un mondo obiettivo. Possiamo vagare per il mondo, alienati, risentiti, colmi di sospetto e sfiducia. O possiamo trovare qui la nostra casa, e venire per riposare in armonia con gli altri e con noi stessi. E l'esperienza della bellezza ci guida lungo questo secondo cammino: ci dice che siamo a casa nel mondo, che il mondo è già ordinato secondo le nostre intuizioni, affinché sia un luogo adatto alla vita di esseri come noi. Guardate uno qualunque dei quadri dei grandi pittori di paesaggi, Poussin, Guardi, Turner, Corot, Cézanne, e vedrete quest'idea di bellezza celebrata e fissata nell'immagine. Non è che quei pittori chiudessero gli occhi davanti al dolore, o alla vastità e alla minacciosità dell'universo di cui occupiamo un angolo tanto piccolo. Anzi. I pittori di paesaggi ci mostrano la morte e il decadere nel cuore stesso delle cose: la luce sulle colline è una luce evanescente; i muri delle case sono rattoppati e sgretolati come lo stucco dei paesini di Guardi. Ma quelle immagini indicano la gioia incipiente nella decadenza e l'eterno implicito nel transitorio. Non sorprende sapere che i filosofi siano rimasti sconcertati davanti all'idea di bellezza. L'esperienza della bellezza è così vivida, così immediata, così personale, che sembra difficile che appartenga al mondo ordinario. Eppure la bellezza brilla su di noi dalle cose ordinarie. E'una caratteristica del mondo o una finzione dell'immaginazione? Ci dice qualcosa di reale e vero, per riconoscere il quale basta quest'esperienza? O è solo un momento di sensazioni intensissime, che non ha significato alcuno a parte il piacere della persona che ne fa esperienza? Queste domande sono estremamente urgenti per noi, poiché viviamo in un momento in cui la bellezza è eclissata: un'ombra scura di scherno e alienazione che si è aperta un varco nella superficie prima splendente del nostro mondo, come l'ombra della terra sulla luna. Quando cerchiamo la bellezza, troppo spesso troviamo l'oscurità e la dissacrazione.
L'abitudine attuale di dissacrare la bellezza indica, secondo me, che siamo consci come non mai della presenza delle cose sacre. La dissacrazione è una sorta di difesa contro il sacro, un tentativo di distruggere le sue pretese. In presenza di cose sacre la nostra vita viene giudicata, e per schivare quel giudizio distruggiamo ciò che sembra accusarci. I Cristiani hanno ereditato da Sant'Agostino e da Platone la visione di questo mondo transitorio come di icone di un ordine altro e immutabile. Vedono nel sacro la rivelazione nel qui e ora del senso eterno del nostro essere. Ma l'esperienza del sacro non è limitata ai Cristiani. Secondo molti filosofi e antropologi, è una caratteristica universale della condizione umana. La maggior parte della nostra vita è organizzata da fini transitori: le preoccupazioni quotidiane delle questioni economiche, la ricerca nel nostro piccolo di potere e agio, il bisogno di divertimento e piacere. Ma di tutto questo, poco è degno di memoria o capace di toccarci. Qui e là però ci sentiamo scossi dal nostro compiacimento e in presenza di qualcosa tanto più significativo che non i nostri interessi e desideri presenti. Percepiamo la realtà di un qualcosa di prezioso e misterioso, che si rivolge a noi con una domanda che in qualche modo non è di questo mondo. Avviene in presenza della morte, e in special modo della morte di una persona amata. Guardiamo con timore reverenziale al corpo umano da cui è sfuggita la vita. Non è più una persona, ma sono "spoglie mortali" di una persona. E questo pensiero ci colma di un inquietante mistero. Siamo riluttanti a toccare il corpo morto; ci sembra che non faccia veramente parte del nostro mondo, quasi come un visitatore proveniente da una qualche altra sfera. Quest'esperienza è paradigmatica del nostro incontro col sacro. E richiede, da parte nostra, una sorta di riconoscimento cerimoniale. Il corpo morto è oggetto di rituali e atti di purificazione, pensati non solo per mandare felicemente il suo precedente occupante nell'aldilà, dato che anche chi non ha fede nell'aldilà sceglie di attenersi a queste pratiche, ma per superare la spaventosa meraviglia, il carattere soprannaturale della forma umana morta. Il corpo è rivendicato da questo mondo tramite quei rituali che riconoscono anche la sua separazione dal mondo stesso.
I rituali, in altre parole, consacrano il corpo, purificandolo così dal suo miasma. Allo stesso modo, il corpo può essere dissacrato, ed è certamente uno degli atti di dissacrazione primari, a cui siamo dediti da tempo immemorabile, come quando Achille trascinò in trionfo il corpo di Ettore intorno alle mura di Troia. Ci sono altre occasioni in cui siamo distolti a sorpresa dalle nostre preoccupazioni quotidiane dalla presenza di una domanda trascendente. In particolare, c'è l'esperienza dell'innamoramento. Anche questo è un universale umano, ed è un'esperienza delle più strane. Il volto e il corpo della persona amata sono pervase dalla vita più intensa. Ma da un certo punto di vista, essenziale, sono come il corpo di un morto: sembrano non appartenere al mondo empirico. L'amata guarda all'amante come Beatrice a Dante, da un punto esterno al flusso delle cose temporali. L'oggetto amato esige che lo adoriamo, che ci rivolgiamo a lui con una riverenza quasi rituale. E da quegli occhi e da quelle membra irradia una sorta di pienezza di spirito che rende tutto nuovo. I poeti hanno speso migliaia di parole su quest'esperienza, che nessuna parola sembra essere in grado di cogliere interamente. E' un'esperienza che ha alimentato il senso del sacro nei secoli, ricordando a personaggi tanto diversi come Platone e Calvino, Virgilio e Baudelaire, che il desiderio sessuale non è il semplice appetito che vediamo negli animali, ma la materia prima di una bramosia che non ha soddisfazione semplice o mondana, ma che ci impone niente di meno che di cambiare la nostra vita. Se osserviamo le brutture coltivate nel mondo odierno, scopriamo che molte di loro si rifanno alle due esperienze che ho indicato. Il corpo negli spasimi della morte; il corpo negli spasimi del sesso: sono cose che ci affascinano facilmente. Ci affascinano dissacrando la forma umana, mostrandoci l'essere umano come soverchiato da forze esterne, lo spirito umano eclissato e inefficace e il corpo umano come mero oggetto tra gli oggetti, invece di un soggetto libero, legato da una legge morale. Ed è su queste cose che l'arte del nostro tempo sembra concentrarsi, offrendoci non solo la pornografia sessuale, ma una pornografia della violenza, in cui l'essere umano è ridotto a un cumulo di carne sofferente, resa pietosa, impotente e disgustosa.
Perché tutto questo può essere diventato normale? Perché, a parte, ovviamente, i soldi che ci si possono fare? La risposta è che si tratta di tentazioni primarie. Tutti noi desideriamo fuggire dagli imperativi di un'esistenza responsabile, in cui ci comportiamo con gli altri in un certo modo perché sono degni di riverenza e rispetto. Tutti noi siamo tentati dall'idea della carne, e dal desiderio di rifare l'essere umano rendendolo pura carne, un automa, obbediente ai desideri meccanici. Per cedere a questa tentazione, però, dobbiamo prima rimuovere l'ostacolo principale al suo raggiungimento, ovvero la natura consacrata della forma umana. Dobbiamo corrompere le esperienze, come la morte e il sesso, che altrimenti ci allontanerebbero dalle tentazioni e ci spingerebbero verso una vita più alta di amore, dovere e soddisfazione. Questa dissacrazione volontaria è anche una negazione dell'amore, un tentativo di rifare il mondo come se l'amore non ne fosse più parte. E questa, certamente, è la caratteristica più importante della cultura postmoderna che ho descritto all'inizio dell'intervento: una cultura priva d'amore, determinata a rappresentare il mondo umano come se fosse qualcosa che non si può amare.
Il che suggerisce un rimedio semplice, ovvero resistere alle tentazioni. Invece di dissacrare la forma umana dovremmo imparare nuovamente a riverirla. Perché non c'è assolutamente nulla da guadagnare dal tipo di insulti scagliati contro la bellezza da chi, come Calixto Bieito, non sopporta di guardarla in faccia. Certamente, possiamo neutralizzare gli alti ideali di Mozart mettendo in secondo piano la sua musica, facendone mero accompagnamento di un carnevale disumano di sesso e morte. Ma cosa ci insegna tutto questo? Cosa ci guadagniamo, in termini di sviluppo emotivo, spirituale, intellettuale o morale? Nulla, se non ansia. Dovremmo trarre una lezione da questo tipo di dissacrazione: nel tentativo di dimostrare che i nostri ideali umani sono privi di valore, dimostra di essere lei stessa priva di valore. E se un qualcosa dimostra di essere privo di valore, è il caso di disfarsene.
MODERATORE:
Ancora dieci minuti di approfondimento. io vorrei fare una domanda, a partire da una cosa detta dal professor Scruton a Massimo Camisasca, così facciamo una domanda incrociata ai due relatori. Roger Scruton diceva resistere e riverire, si tratta di questo. E documentava, come avete sentito, una fuga dalla bellezza che avviene in un epoca in cui i desideri diventano ansie e questo sembra il tono generale della cultura che si esprime in queste cosiddette espressioni d’arte: la fuga dalla bellezza, che è contemporaneamente una dissacrazione, un’ansia di fronte a ciò che comunque si percepisce come sacro e allora lo si aggredisce ancora. Ma se tu dovessi provare a descrivere queste due parole, resistere e riverire, cosa ti viene in mente?

MASSIMO CAMISASCA:

Mi viene in mente appunto la logica del discorso di Scruton, a cui vorrei rispondere. Dunque, è indubbio che noi viviamo in un’epoca in cui si fa commercio della dissacrazione. Forse potremmo trovare degli addentellati di questo anche nel passato. E sono profondamente colpito e d’accordo con quanto lui dice, e cioè che la dissacrazione nasce dalla paura del sacro, ma è proprio qui che allora io penso che noi, o almeno io, abbiamo una carta decisiva da giocare. Innanzitutto per la nostra vita: cioè, la dissacrazione, che cosa respinge? Respinge un mistero sentito soltanto come dovere. Quando il mistero si presenta alla nostra vita soltanto con la fattezza del dovere, allora si sente la necessità di respingerlo, e per respingerlo bisogna appunto dissacrarlo. Allora, ecco un po’ il senso di ciò che ho voluto dire, che era anche il senso proprio delle ultime espressioni della relazione di Scruton, che ho trovato molto ricca e veramente profonda. Ed è questo: noi dobbiamo, per noi stessi e per i nostri fratelli, aiutarci a scoprire quello che è il vero volto del mistero. Il vero volto del mistero è che egli promette all’uomo il perdono ed il rinnovamento della vita.

In altre parole, io trovo dentro tutta questa dissacrazione, che certamente in taluni casi è morbosa ed è una grave mistificazione che il potere fa nei confronti delle persone, un grande grido, una grande domanda di verità e di autenticità per noi. Perché noi si sappia aiutare i nostri fratelli ad andare incontro al mistero, non come la realtà di un dovere, ma come la realtà di un incontro soddisfacente, un incontro che realizza l’esistenza. Certamente, in tutto quanto è stato detto, ritrovo anche gli echi di grandi scrittori del nostro tempo, di grandi studiosi come René Girard, per esempio, che mi hanno insegnato tante cose. Essi ci mostrano che il mistero è sempre una realtà che giudica la vita, e noi dobbiamo stare di fronte ad essi anche con l’umiltà di chi accetta di essere giudicato: ma è soprattutto una presenza che giudica la vita, salvandola. Questo è ciò che ho cercato di mostrare in questi piccoli grandi esempi che ho dato, che non esiste lontananza dal mistero che non possa essere recuperata in un abbraccio che trasforma la lontananza stessa, il peccato, la colpa, il limite in una carne di salvezza.

MODERATORE:
Volevo chiedere, invece, a Roger Scruton, anche per la sua funzione di professore quindi di educatore: nella sua relazione c’è un j’accuse, un’accusa molto forte (poteva essere più forte? La prossima volta, cattivi, eh?). E lei finisce dicendo: se questo non ha valore, buttiamolo via. Bene, la situazione in cui siamo e che lei descriveva in maniera esatta, è il frutto anche di una grande diseducazione intorno al problema dell’arte e della bellezza. Allora, da che cosa può ripartire invece un lavoro positivamente educativo, per riscoprire la possibilità della bellezza, non come qualcosa appunto da cui fuggire, avvertito come introduzione ad un mistero spaventoso, avversario? Da cosa ripartire? O da cosa riparte lei, di fronte ai suoi studenti, di fronte alle persone con cui parla?

ROGER SCRUTON:

E’ difficile rispondere perché è complicato. Io normalmente prendo qualche musica popolare che ha elementi di bellezza. Non è necessaria una canzone piena di bellezza, ma qualche cosa. La prendo e provo a fare che lo studente riconosca cosa è bello e cosa è brutto nella canzone. Per esempio, una canzone che tutto il mondo sa,  Heartbreak Hotel di Elvis Presley: ci sono belle cose e brutte cose in questa canzone. È possibile spiegare esattamente cosa è bello: la voce ed il metodo di esprimere attraverso la voce, ma il componimento è più o meno brutto. Si può da questi piccoli esempi fare dei passaggi, degli steps: a Mendelson, poi a Beethoven e poi all’idea della bellezza stessa, ma è difficile …. 
Il desiderio per la bellezza è naturale e fa parte delle relazioni normali tra uomo e donna, per esempio; ed è rivelato, come ha spiegato in bellissima maniera Massimo Camisasca, anche nel dolore umano, perché il dolore forza noi ad essere seri sulle cose. Basta così. 
MODERATORE:
Solo due brevi osservazioni per chiudere: la prima è che credo che un aspetto importante di questa conversazione – che come potete immaginare potrebbe continuare molto a lungo, anche approfondendosi, ma i due protagonisti ci daranno altre possibilità per farlo, in quello che scrivono, in quello che proporranno ancora – è che, dal momento in cui parla di arte, vi siete accorti che non può che parlare poi di tutto: del dolore, della sofferenza, della vita, del sesso, del desiderio umano, dell’ansia. Ecco, voglio dire che una delle prime cose importanti di questa discussione è l’indicazione che per parlare di arte, veramente, non si parla solo di arte. Cioè, la prima galera da cui bisogna un po’ scappare, a mio avviso, è la presunzione per cui per parlare a fondo del fenomeno dell’arte, occorra parlare solo di arte. E quindi può parlarne solo chi può parlare a lungo di arte, ha molti argomenti artistici. Ecco, credo che da un certo punto di vista si potrebbe dire che uno dei primi modi per affrontare il problema della verità nell’arte, è liberare l’arte dai recinti dell’arte, dai recinti in cui viene tenuta, come se fosse un’esperienza di cui solo pochi possono parlare, perché di arte può parlare il signore che aveva la riproduzione di Van Gogh nella baracca con i suoi figli cenciosi, come può parlare un brillante professore inglese come Roger Scruton. Tutti possono parlare di arte, come tutti possono parlare di sesso, come tutti possono parlare di dolore, come tutti possono parlare della vita e della morte. Una prima azione è questa: e lo dico perché una delle strategie dei dissacratori, a mio avviso, è quello di lasciare la parola solo ad alcuni, presumere che di certe cose possano parlare solo alcuni. Questo significa defraudare della possibilità di approfondire una esperienza importante, come l’esperienza estetica, dalla riflessione e dalla possibilità di tutti. In questo senso un fatto come il Meeting è sinceramente un fatto insurrezionale della nostra epoca, perché fa in modo che di arte si parli, si discuta, si approfondisca, non per forza partendo da specialisti d’arte. Questa è la prima cosa che volevo dirvi perché credo che sia una delle cose più forti che oggi c’è nella nostra epoca: la parola solo ad alcuni. Questa si chiama dittatura! E sicuramente sull’arte c’è in gioco una sorta di dittatura. Però poi, siccome l’uomo è fatto di desiderio di infinito, e l’arte, come veniva detto prima, è uno dei modi con cui questa esperienza, questo desiderio si esprime, se tu cominci a togliere, a tappare, a mettere dei paletti, a bloccare delle strade, è facile che questo desiderio, esperienza di infinito, in qualche modo impazzisca o si nevrotizzi. Nel momento in cui tu alla maggior parte della gente impedisci di approfondire l’esperienza dell’arte, perché non ne possono parlare, perché non se ne intendono, cominci a bloccare delle strade all’esperienza dell’infinito.

La seconda cosa (questo lo volevo solo accennare, perché è una sorta di grande premessa) che mi ha colpito, anche nella diversità e nella consonanza delle due relazioni che abbiamo sentito, è che non si può barare, nel senso che dal momento in cui si parla di arte e di verità nell’arte, a meno che non si sia dei chiaccheratori da salotto, si sente salire una sorta di urgenza, di provocazione, di domanda a che nella tua vita qualcosa cambi, qualcosa si rompa, qualcosa si faccia uno spazio diverso. Insomma, quando si parla dell’arte, se si parla veramente di arte si parla della verità dell’arte. Cosa è? L’esperienza della bellezza, e l’esperienza della bellezza quando c’è, quando la si guarda, quando la si affronta, porta con sé una sorta di domanda di cambiamento, una sorta di ferita, una sorta di urgenza, una sorta di invito. E’ stato anche detto: implica cioè un movimento. Non si fa esperienza della bellezza senza che questo implichi un movimento della persona. E questo è un altro aspetto fondamentale del metodo di questa discussione, perché si può proseguire poi in tanti modi. E’ inutile parlare di bellezza se non si è disposti a un movimento, se non si è in qualche modo predisposti a una vita movimentata. Sennò diventa un parlare, non di bellezza, ma di trucchi, parlare di qualcos’altro! 
Ci  lasciamo con tre avvisi: il primo riguarda una cosa che ci sarà in questa sala alle 19, un importante incontro sulla libertà religiosa, in particolare rispetto alla situazione del Kazakhstan, una situazione di frontiera molto importante e interessante. Poi, a proposito di arte, visitare la mostra su Santa Sofia che è qui al castello Malatestiano, in centro a Rimini: la mostra è aperta tutti i giorni dalle 9 alle 19. E cominciate a tener d’occhio la promozione che viene fatta della prossima grande mostra - si chiama Exempla - che aprirà nell’aprile del prossimo anno, una grande mostra sulla presenza dell’antico nell’arte medievale. Sarà una mostra molto importante e quindi vi chiediamo, vi invitiamo già a considerarla come possibile appuntamento dall’aprile prossimo. Per chi si interessa di arte, un altro appuntamento, una discussione sull’arte contemporanea, una prosecuzione di alcuni dei temi trattati oggi riferiti all’arte contemporanea, con una critica d’arte, un musicista e insomma, altri protagonisti. E poi l’invito finale, naturalmente, a visitare le tante esposizioni che ci sono qui al Meeting. Io ringrazio molto il professor Scruton e don Massimo per quello che ci hanno detto. 







