IMAGINE “la nuova visione della generazione anni '80”
di Carolina Lio

Dagli anni '80 in poi il nostro sistema dell'arte si è fatto fin troppo condizionare da quelle voci di corridoio che celebravano la morte della pittura. Probabilmente si credeva che avesse ormai assolto a tutti i compiti che fosse possibile concepirgli attorno. Solo nell'arco dei cento anni precedenti era in effetti passata dall'essere uno strumento di rappresentazione celebrativa della realtà al cercare di interpretare gli stati emotivi attraverso la distorsione dell'immagine, si era auto-studiata inventando nuove tecniche e modi di rappresentare gli stati del mondo, era diventata concettuale ed informale. Poi per qualche tempo era stata dichiarata fuori moda o persino fuori uso e proprio in Italia, più che in altri paesi, era stata del tutto rinnegata. Fortunatamente questo periodo durò poco e il nostro forte retaggio classico ha fatto ben presto riemergere il fascino per la pittura, per quanto ci si rifiutasse di ammetterlo apertamente e la si relegasse a mostre ed eventi circoscritti. Le ultime generazioni sono poi state quasi del tutto assorbite dal fenomeno della “Nuova figurazione italiana”, il cui aggettivo “italiana” ci svela quanto il fenomeno fosse nazionale, recintato all'interno dello stivale. La nostra era una pittura estremamente elegante, ricca degli insegnamenti dei nostri grandi maestri, ma non era un fenomeno che poteva affrontare il sistema dell'arte internazionale. Nel resto del mondo David Hockney, Peter Doig e anche artisti più giovani come Luc Tuymans, erano già stati più che assimilati, con la loro imperfezione così psicanalitica, suggestiva, onirica e immaginifica. Tutti tratti che continuano a essere preponderanti nella giovane pittura internazionale e che i nostri nuovi artisti hanno finalmente scoperto, reinterpretato e reso propri. 

Ad essere attori di questo “recupero” sono proprio i nomi nati in quegli stessi anni '80, ovvero chi ha oggi dai venti ai trent'anni, un'età di formazione, di curiosità e di apertura. E' cambiata soprattutto l'ottica territoriale con cui ci si muove, non più limitata al proprio stato, al proprio mercato, ai fenomeni culturali del circondario. Si guarda almeno all'Europa, complici lo sviluppo di internet che permette di seguire eventi in tutto il mondo, lo sbocciare di nuove fiere accessibili e di respiro internazionale,  le riviste di settore distribuite sempre più a lungo raggio e molte volte sotto forma di free-press, il fiorire di residenze per artisti e così via. Ma a quali caratteri pratici e riconoscibili ha portato questo fenomeno di forte alfabetizzazione culturale? Quali sono i tratti distintivi di questa nuova pittura? 

Il titolo scelto per la mostra è stato pensato proprio perché la rappresenta in modo ideale. Si tratta di una pittura che si sviluppa nell'immaginario, che respira visionarietà e galleggia in un'atmosfera leggera e sospesa, soffusa, volutamente lasciata sgombra e incompleta, priva dei legami logici e delle leggi naturali. I soggetti, spesso resi con giochi di trasparenze e sovrapposizioni di toni quasi invisibili, sembrano presenze ectoplasmatiche, forze spirituali passate e di cui resta attaccata una traccia, una sindone laica. La rivoluzione stilistica è evidentissima quando la si confronta con il taglio fotografico e il rigore formale tanto ricercato e perseguito negli ultimi anni, ma più di tutto è diversa la concettualità con cui ci si pone davanti alla tela. E' evidente che l'iconicità della pittura non ha più senso di esistere, la fotografia ha supplito più che egregiamente da più di cent'anni. E' altrettanto chiaro che di sperimentazioni puramente tecniche su “come” rappresentare qualcosa la storia dell'arte ce ne ha fornite già molte (lo stile impressionista, il cubismo e così via) e tutta l'arte ha sofferto di auto-referenzialità per anche troppi anni. Esaurite quindi le funzioni pratiche e gli studi sul mezzo, alla pittura non resta altra strada di quella di parlare della trascendenza, di quello che non è fisico. In un certo senso è vicino all'espressionismo, non a caso coetaneo delle teorie di Sigmund Freud, ma è meno concentrato sulla sensorialità umana e cerca di esplorare un terreno quasi mistico, che rappresenta in modo onirico e confuso per rendere l'idea di una impalpabilità irreale, indimostrabile, senza punti di tangenza con l'esperienza vissuta. Va oltre alla concettualità, vista come esercizio intellettuale che non ha più nuove rivelazioni da fare, e cerca di preoccuparsi di quello che non può essere espresso in nessun modo razionale, e quindi non con teorie, non con parole, non con manifesti. In un certo senso compie quello che la teoria del caos fa sulla matematica: rende il calcolo imprevedibile, spezza la razionalità, si accorge che le convenzioni con cui spieghiamo il mondo non sono che esemplificazioni di comodo. 

La nuova pittura internazionale – e anche italiana – cerca quindi di guardare oltre allo sguardo dell'uomo e di cogliere la sfuggevolezza del mondo. Per questo i loro colori fuggono via dall'essere consistenti e materici e diventano diafani, si opacizzano, si sbiadiscono, vedono le forme del mondo come una lente trasparente dietro cui si apre tutto il resto, un insieme infinito di sensazioni e realtà non formalizzabili, ma appena immaginabili.

MAURIZIO CARIATI

Già da qualche anno l'artista ha sperimentato e consolidato una sua propria tecnica che lo rende immediatamente riconoscibile. I soggetti sono semplici ritratti, ma tracciati su tele esteroflesse che ingigantizzano i volti. L'effetto rende l'opera tridimensionale, le regala una concezione pitto-scultorea a cui si affianca anche un'esperienza tattile derivata dalla ruvidezza della tela grezza. Il colore sabbioso della juta toglie ogni rischio di far assimilare la figurativizzazione del quadro a una ricerca laccata e sulla superficie poco uniforme il colore lascia volutamente delle imperfezioni e delle incompletezze che accompagnano in modo naturale l'intento dell'artista di far risaltare dei lati grotteschi, dei difetti, delle particolarità spiccate. Queste sbalzano in avanti attraverso l'esteroflessione, assumendo una sproporzione caricaturale e diventando in questo modo le vere protagonista del lavoro in una galleria di volti che si possono definire di ispirazione felliniana.

LINDA CARRARA

Il suo mondo è una dimensione intima, discreta, che si consuma dentro alla persona, nella protezione domestica. In quei casi dove non è rappresentato solo l'essere umano su uno sfondo sgombro e chiaro, i pochi elementi che si intravedono ci descrivono l'interno dell'ambiente casa e i gesti di una quotidianità comune, reiterata, canonizzata. Talmente tanto normalizzata e assimilata da modificare il senso di sicurezza in una sensazione quasi claustrofobica non completamente dichiarata, ma che si avverte dalla trasfigurazione del soggetto umano. Questo assume un'espressione sperduta, a volte spaventata. Ci guarda con occhi sbarrati o si rannicchia su se stesso in posizione fetale. Vive una nevrosi da isolamento che ne distorce la visione e fa emergere anche nelle situazioni più banali delle vene di paura, violenza e psicosi. I protagonisti delle sue tele sono così imprigionati nelle proprie stesse conquistate comodità da cui non riescono più a liberarsi e che li condizionano e ingabbiano.

JACOPO CASADEI

La sua è una pittura molto sfumata che si configura per sovrapposizione. In questo modo i soggetti sono spesso difficilmente districabili a prima vista anche perché situati a livelli spaziali e prospettici diversi e con differenti gradi di opacità, fino a essere quasi invisibili. Questa stratificazione crea una narrazione interna che ha una sua cronologia e un metodo di lettura che va a ritroso dal livello di superficie più nitido e preciso verso un flash back di memorie e situazioni oniriche che si intravedono delicate e leggere sullo sfondo. E' possibile paragonare questa coesistenza di visioni presenti e passate all'amalgama di sensazioni visive ricollegabili all'esperienza del sonno e il collage emotivo che compiamo attraverso di essa. Ad accentuare questa visione concorrono i soggetti, molte volte incompleti o deformati in una ripresa della visione baconiana e gli sfondi non contestuallizabili e privi di elementi realmente definibili come scenografici e che formano una dimensione sospesa.

RUDY CREMONINI

I suoi ritratti sono ridotti ai minimi termini cromatici e si muovono su varie tonalità e densità dello stesso grigio chiaro ed elegante. Così, i visi risultano più che altro formati da un uso tecnico molto abile delle ombre che vengono tracciate ricordando l'effetto di vecchie foto in bianco e nero rese meno nitide dal tempo e i cui contorni sono diventati soffusi. Della vecchia foto c'è poi anche la posa con cui sono ripresi tutti i soggetti, in un primo piano dignitoso e studiato, immortalato nella classica uniformità di posture e formati con cui si creavano una volta gli album ricordo di intere famiglie o altre strutture sociali. In questo caso la maggior parte dei ritratti hanno attinenze col mondo religioso e culturale, formalizzando una galleria di volti di un sistema che non trascende quelli di tutte le altre attività umane. La serie è infatti intitolata “Harness” (imbrigliare) e traccia infatti una sottile critica verso la sistematizzazione spirituale, configurata anch'essa in convenzioni.

MARCO DEMIS

Tutta la sua ricerca si sviluppa sul tema dell'infanzia che è protagonista di ogni tela. Queste sono, infatti, dei ritratti di bambini resi stilizzati e trasparenti per rappresentarli in una situazione di spiccata fragilità e isolamento. Gli sfondi monocromi e la mancanza di basi di appoggio fanno sembrare le figure sollevate a mezz'aria e posizionate in una sorta di limbo irreale. I soggetti stessi non hanno carne e consistenza, ma solo dei tratti poco più scuri della base che ne tracciano un perimetro minimale. Sembrano quindi, più che degli esseri animati, quasi delle bambole che vivono in una scenografia costruita con la stessa tecnica: contorni vuoti e massima esemplificazione delle forme. Gli occhi privi di pupille, l'espressione annullata e la posa innaturale e statica accentuano questa sensazione e trasmettono una ingenuità chiara, limpida ma anche priva di protezione e quindi eccezionalmente vulnerabile e frantumabile quando la si immagina venire a contatto con il vissuto reale.

NEBOJŠA DESPOTOVIĆ

I suoi personaggi sono dipinti in modo quasi ectoplasmatico, con una pittura liquida e sottile che si confonde mescolandosi nello sfondo. Sono più che altro rappresentati come fossero impronte sfuocate, rarefatte, diafane, distorte ed hanno una non-carnalità simile a quella che ci si aspetterebbe dagli spettri. I loro colori innaturalmente azzerati e opachi, uniti alle scenografie grigie e velate, fanno poi perdere del tutto ogni effetto di realtà, immergendoci in un ambiente non contestualizzabile e in una temporalità impossibile da identificare. In questo modo, benché le macchie di colore formino nel loro complesso delle figure antropomorfe riconoscibili, queste non sono affatto assimilabili a dei ritratti. Al contrario sembrano personificazioni di sensazioni ed impressioni, rappresentazioni allegoriche di processi mentali che prendono progressivamente forma in un procedimento che si arresta sempre prima di diventare del tutto fisico e definito e di perdere la sua impalpabilità spirituale.

DANIELE GIUNTA 

Le sue opere sono dipinte tramite un processo di osmosi in cui degli inchiostri colorati si espandono e si mescolano su una base di seta intelaiata. Il risultato è un paesaggio che rispecchia in larga parte le intenzioni figurative dell'artista, ma che allo stesso tempo ha una forte componente di imprevedibilità costituita dal lavoro e dall'espansione del colore all'interno delle maglie del tessuto. Questo, infatti, vi si dirama crescendogli all'interno e sceglie i propri percorsi inoltrandosi tra i filamenti della seta. I colori scelti dall'artista sono di una gamma ben definita che aumenta la sua riconoscibilità concorrendo a creare una atmosfera uniforme in tutti gli scenari rappresentati. La sensazione è quella di trovarsi in un paesaggio di ispirazione epica, che vive oltre ogni epoca e che viene animata da forme di vita non fisiche ma spirituali, spettri e creature invisibili che si aggirano come ombre tra foreste cupe da cui si dipanano intensi sprazzi di luminosità simili ad aurore boreali.

AGNESE GUIDO

Le sue visioni sono immaginari di elementi che galleggiano in uno sfondo neutro, sempre più spesso di un colore nero cupo che chiude la prospettiva del quadro. Su questo fondale privo di ogni tipo di ambientazione emergono di volta in volta diversi soggetti in un certo senso “spezzati”, mai completamente integri, che si stanno dissolvendo e che cedono alla profondità della dimensione totalizzante che si estende alle loro spalle. Questo diventa il loro unico punto di riferimento, che li attira dall'interno e allo stesso tempo li fa risaltare per contrasto. Non esiste invece nessun vincolo paragonabile alla forza di gravità e in questo galleggiare caotico i vari soggetti perdono anche le posizioni di senso che comunemente li legherebbero uno all'altro in un discorso di logica. Le sensazioni immediate che si vivono davanti alle opere sono di una leggerezza tetra e di un forte isolamento. La sospensione dei soggetti è sia sintomo di indipendenza quanto di una innaturale ed irrimediabile solitudine.

FLAVIO MONTELLI

La sua produzione si divide tra grandi acquerelli su carta e piccole tele su cui rappresenta alternativamente scene di vita quotidiana in interni casalinghi e paesaggi urbani. Gli acquerelli restano la sua produzione principale e più intensa, ma anche negli oli i suoi colori sono sempre così chiari fino a saper rendere un effetto di trasparenza diffusa, come se la realtà fosse talmente sottile da potervi vedere attraverso. Il doppio strato illusorio delle opere fa avere la percezione di una capacità di lettura oltre l'immagine e quindi oltre il visibile e il comune, andando alla ricerca  di una seconda natura di tipo emotivo e percettivo che identifichiamo con una fonte di luce che sembra attraversare i soggetti arrivando dal fondo e investendo il minimalismo delle sue costruzioni. L'ordine luminoso e leggero che resta come in equilibrio sulla superficie di ogni lavoro, dà un senso di visione edonistica e rappresenta una sensazione di equilibrio e accettazione non lontana dall'essere utopica. 

ELENA MONZO

A metà tra dipinti e collage, le sue composizioni su carta sono trasfigurazioni di figure femminili che vivono in un'aurea di santità sessuale, un erotismo mistico che viene rappresentato con un'esagerazione figurativa quasi espressionistica. Nonostante la forte teatralità delle sue protagoniste, il lavoro complessivo risulta pulito e a volte persino scarnificato grazie allo sfondo completamente bianco che può occupare anche la maggior parte dello spazio relegando ai margini le vere protagoniste. Ma si tratta solo di una emarginazione apparente, perché come appunto figure religiose, gli elementi femminili gravitano sull'opera con una superiorità che si estende idealmente su tutto lo spazio circostante, facendo sparire ogni altro riferimento. Ad essere complici in questo gioco di supremazia visiva sono i forti colori, primi tra tutti il rosso e l'azzurro, anticamente legati alla santità della Vergine, e che l'artista sconsacra creando non veli, ma intimi succinti o esaltazioni degli organi riproduttivi.

ANDREA RIGA

A prima vista i suoi dipinti sono perfettamente iperrealisti, definiti nei minimi particolari e privi di punti non risolti. In realtà, nonostante ogni opera sia indubbiamente minuziosa, il realismo fotografico è solo un fenomeno apparente. I soggetti umani sono raffigurati in modo così incredibilmente particolareggiato da innescare un istantaneo meccanismo di fiducia nello spettatore che non dubita dal primo momento che sia esistita dal vero la medesima situazione. Con più attenzione si nota, però, che i suoi personaggi sono intenti in situazioni impossibili, presentano delle piccole sproporzioni che li rendono persino mostruosi ed escoriazioni e altre imperfezioni della pelle come se in realtà fossero dei mutanti. Queste trasformazioni sono quasi sempre discrete e impercettibili, non minano l'eccezionale rigore formale dell'opera, ma nascondono dietro la calma apparente delle note grottesche che più si osservano più diventano invadenti, arrivando a farci immaginare dei veri e propri ibridi tra l'uomo e il regno vegetale.

GIULIO ZANET 

Nel suo lavoro la realtà sembra essere stata prima impressa sull'opera per poi essere sciolta e in prossimità di colare via. Questo senso di sfuggevolezza e incompletezza rappresenta il disagio di trovarsi in un confronto continuo con situazioni da fiction, dove esagerazioni, omissioni, deviazioni dei valori e stimoli artificiali rendono confuso e approssimativo ogni tentativo di razionalizzare il mondo. Su tale sfondo caotico, rappresentato in grandi dimensioni simili a quelle dei cartelloni pubblicitari, si distinguono poi più nettamente alcuni simboli cardine della società di oggi, come i miti del sesso e dell'apparenza, tracciati però da contorni vuoti che sottolineato il loro essere inconsistenti. Alla ricerca di una perfezione di cellulosa, i protagonisti del suo lavoro si sentono forzatamente inadeguati e sull'orlo del crollo emotivo, manifestato dalle distorsioni dei lineamenti del volto che cadono verso il basso e dalle posture del corpo che svelano una inusuale debolezza e l'inaccettazione di se stessi.

