Vitaldo Conte

Viaggiando nelle Anomalie e Malie come Arte ... 

Dispersione come arte e desiderio

“(…) l’arte è passata ovunque nella realtà. E’ nei musei, nelle gallerie, ma altrettanto è nei detriti, sui muri, nelle strade, nella banalità di ogni cosa oggi sacralizzata senza altra forma di procedimento. L’estetizzazione del mondo è totale.” (J. Baudrillard)
A volte - come ho scritto in Dispersione - davanti a certe crepe, alle macchie e ai colori sbiaditi dei muri e delle pareti, ai non-colori dei materiali allo stato naturale, ai detriti sparsi, ai graffiti e alle parole leggibili e non, scritti ovunque, entro in relazione profonda con questi ‘segnali’ con lo stesso interesse che potrei nutrire verso alcune opere e pagine di un libro d’artista. La mutevolezza del presente ne cambia continuamente la visione e lettura. Anzi, davanti a questi imprevedibili “particolari”, diverse espressioni artistiche contemporanee trovano un loro consapevole significato, mentre altre diventano materiale estetico retorico (firmato da un autore).

L’arte, entrando dentro l’esistenza come essenza e presenza quotidiana, può essere “segnalata” ovunque con qualunque linguaggio, materiale, comportamento, e “presentata” in qualsiasi spazio che diviene luogo  d’arte, se delegato come tale dalla scelta dell’autore e dalle sue coinvolgenti proiezioni.

L’arte del Novecento, dalle avanguardie storiche (in primo luogo il nostro Futurismo) ad oggi, oltre il Duemila, ha evidenziato, con qualche ricorrente riflusso (determinato, anche, per esigenze di mercato), la tendenza alla “sparizione” dei suoi specifici e di se stessa, divenendo sempre più creatività di contaminazioni e fusioni (dei linguaggi, dei sensi). La creatività partecipa alle lingue dell’esistenza, riannodando il filo di una espressione, intermediale e sinestetica, per confluire nella quotidianità fino alle sue estreme relazioni.

La dispersione può vivere, talvolta, in un “altro” linguaggio, portandosi dietro la memoria della sua originale esperienza, “travasata” in altri campi che non dovrebbero essere quelli di propria pertinenza. Questa condizione accomuna le espressioni creative contemporanee: essere perennemente altrove, rispetto agli ambiti tradizionali di partenza, svuotando il potenziale significante del proprio specifico: assottigliato, mascherato, evaporato, trasferito nella quotidianità e nella vita circostante e propria. La dispersione naturale della creatività evidenzia (talvolta comicamente) “il vuoto” di tanti quadri, incorniciati e appesi ai muri delle gallerie, che nessuno riesce più a vedere. 

L’erranza e l’anomalia spingono, dunque, la dispersione verso l’estremità: il desiderio ne costituisce un naturale percorso di pulsione. Siglare il proprio piacere può significare anche semplicemente “segnare” un supporto qualsiasi (corpo, oggetto, materiale, concreto o impalpabile che sia), pure destinato a una esistenza breve e precaria: “tracciare” la sabbia, la neve, la terra, l’invisibile; “esprimersi” con il vento, con il fuoco, con la polvere, con un gesto vibrazionale; “iscriversi” nell’ombra e nella luce, nell’acqua e nell’aria, ecc. La dispersione, con i suoi molteplici frammenti, diviene, così, un malleabile corpo di creatività e di lingua-desiderio con vocazione ad “aprirsi”, sempre di più, alle contaminazioni extreme, divenendo ‘segno’ di una energia, oltrepassante ogni limite, per “abbandonarsi” ad essa: è un modo per divenire ‘nomadi del vento’, sempre pronti a cavalcare verso i nuovi percorsi indicati dal soffio naturale.

Contaminazioni. Extreme 
La contaminazione naturale dei generi artistici può vivere in ogni espressività, anche dentro apparenze tradizionali. Qualunque tecnica può andare bene per esprimerne i territori e gli stili: fluidi, ibridi, molteplici, mutanti, conflittuali, sintetici, dilatabili. Come, appunto, possono essere le palpitazioni di uno sguardo. L’arte si contamina con momenti e flash della vita stessa e con sempre altri linguaggi: ambienti, arti minori, moda, cinema, poetiche corporali, curatela, musica, fotografia, pubblicità, scienza, pensiero, costume, arte di strada, nuove tecnologie, mistica, pratiche sciamaniche, ecc.

La parola extreme, da me usata, vuole indicare le rappresentazioni di un - estremo x - non descrivibile (in quanto indistinto, plurale, eccessivo, antagonista, pericoloso, ecc.). Vivendo in un tempo di contaminazioni e mutazioni continue, siamo tutti un po’ mutanti e contaminati, ignorando, frequentemente, il confine tra il vivere e l’atto creativo. L’uomo, accelerando il proprio processo trasformativo di idee e conoscenza, “naviga” come in un cyberspace per sconfinare nell’immateriale, isolato in una estensione molteplice: ricerca, talvolta, un extreme per recuperare il senso di sfida della vita, minacciato dall’espropriazione sensoriale della macchina “intelligente”. 

La scrittura stessa, in molteplici sue espressioni, diviene ‘segnatura’, oltrepassando riconoscibilità e significanza linguistica, per naturalizzarsi in “geo-corpo-grafie” (anche d’arte): segnaletiche, reperti di un mondo e di una civiltà con lingue di comunicazione frequentemente altrove. Può esprimere una stagione e poetica di desiderio, come è accaduto in diverse giovani autrici, “emerse” in alcune mie iniziative. La scrittura estrema, come viaggio di arte-voluttà-mistica, è sempre “tentata” da un approdo alle “pagine bianche”  e vibrazionali  dell’assenza/presenza. 

Le contaminazioni spingono “sempre oltre” le proprie segnaletiche: non verso il suicidio dell’arte ma verso proprie, altre, rigeneranti dispersioni, anche se mascherate, evaporate, trasferite altrove, nella quotidianità e nell’esistenza naturale, interiore: sempre più felicemente e spontaneamente ... on the road. Le immagini e relazioni pericolose di questa creatività ‘a tutto campo’ costituiscono anche una proposta creativa controcorrente, alternativa ai canali privilegiati dei sistemi dell’arte con le logiche dei loro prodotti-mercato e delle provocazioni “pastorizzate”. 

Creatività extreme in parole-evento
L’attrazione verso una assenza/presenza può essere realizzata con i richiami di una ‘parola-evento’, divenuta inspiegabilmente contagio espressivo: come può esserlo il grido/richiamo di un nome sconosciuto, che si “amplifica” (nella ripetizione) in un misterioso linguaggio di anomalia. 

Il nome Valerio, gridato nelle notti di metà agosto ’98, in comuni della Riviera Romagnola, è stato un fenomeno ampiamente segnalato dalla stampa e attraversato dai sociologi. Un nome, come scritto in un giornale, “ripetuto centinaia e centinaia di volte, fino alle prime luci dell’alba, quando i nottambuli fanno ritorno a casa per dormire”, comportando notevoli problemi per la quiete pubblica. Valeriooooooooo:  “urlo felicemente folle e liberatorio, privo di significato, è ripetuto ad alta voce per tutta la notte, ha iniziato inspiegabilmente ad “uscire” per estendersi subito dopo in diversi comuni diventando per giorni un contagio e una vera e propria moda-mania. Di cui qualcuno ha anche tentato di rivendicarne l’impossibile copyright”. Un precedente esempio di “richiamo” può essere considerato quello del comico Giorgio Bracardi, che una ventina di anni fa, urlava il nome di Patroclo.
Il recente Flash Mob è un fenomeno venuto alla ribalta nelle grandi metropoli. I particolari assembramenti dei suoi “amanti”, pianificati via Internet, si materializzano “all’improvviso” in luoghi pubblici o aperti (per un tempo breve), compiendo comportamenti apparentemente anomali, per poi “disperdersi” con la stessa velocità: appunto tutto in un flash, in cui il sincronismo assume una valenza decisiva.  I suoi primi eventi hanno avuto vita a New York e Londra, ma il movimento ha cominciato ad esprimersi anche in Italia con delle “rappresentazioni”, come quella svoltasi a Roma in una affollata via del centro. I numerosi convenuti attendevano “l’uomo e la donna col cappello”, che avevano il compito di istruire i flashmobber attraverso dei foglietti con indicazioni (consegnati ad una parola d’ordine): si invitava ad entrare (ad una precisa ora) in un noto negozio per richiedere libri inesistenti; poi, prima di dileguarsi, un applauso di 15 secondi (ad un successivo momento stabilito). Questi ‘assembramenti concordati’ si sono svolti in tante altre grandi città: a New York un centinaio di persone si è radunato, al piano di un grande magazzino, intorno a un tappeto; ad Anversa, intorno a una statua. Media, sociologi e psicologi si sono interrogati sui possibili significati del Flash Mob. 

In una e-mail ricevuta (qualche anno fa) senza testo, lessi nell’indicazione di oggetto: “The life is a flash, enjoy it”. Se la vita è un flash si può amarla, appunto, anche in eventi creativi apparentemente senza senso.  
Nel gioco/doppio del movimento del sogno
L’anomalia e il gioco, come alfabeti e percorsi espressivi, diventano lingue sociali interagendo in laboratori, felicemente ‘a tutto campo’, di strutture psicoterapeutiche o scolastiche. L’arte, come gioco-terapia, attraversa e usa molteplici linguaggi, processi creativi, migliorando l’esistenza e la convivenza interpersonale. Le espressioni emergenti possono collegare culture diverse e rappresentare una forma di prevenzione del disagio, favorendo il senso dell’appartenenza comunitaria.

Una diecina di anni fa ipotizzai, con alcuni amici, un (forse) visionario movimento del sogno, che poteva essere anche pratica di condivisione umana e culturale. Ci costituimmo in associazione culturale (nel giorno di entrata nella primavera) auspicando un’espressione globale di esistenza, arte, poesia, energia. Scrissi (a proposito) che ogni essere poteva divenire, in un certo momento della propria vita, artista, concorrendo così a creare spazi di condivisione in un viaggio imprevedibile di “liberazione” psico-interiore (individuale e collettiva). Questo ‘movimento del sogno’ potrebbe essere un perturbante richiamo a entrare in una coscienza collettiva, dove le lingue dell’arte-anomalia “armonizzano”, naturalmente, i frammenti della sfuggente maschera che costituisce il nostro stesso volto, anche nei suoi estremi risvolti. 

Il gioco richiede, talvolta, che la mente sia “destabilizzata” per favorire l’inventiva e la fantasia. La creatività infantile è, per esempio, generosa di inconsapevoli, imprevedibili espressioni d’arte. Non a caso i bambini amano edificare le proprie costruzioni di sabbia sulle rive del mare, disinteressandosi delle onde o dei passanti che potrebbero cancellarle come esistenza. L’elemento infantile e del gioco appartiene alle dimensioni dell’artista di qualsiasi età. La parte bambina vuole continuamente dialogare e vivere con quella matura: la sua stessa invisibile esistenza e giocosa danza, dentro un corpo adulto, è, forse, la garanzia e molla del suo “essere sempre artista”. 

In un momento storico-culturale come l’attuale, dominato da linguaggi globalizzati e scambi-immagine sempre più veloci, un lavoro creativo in gruppo, in coppia, felicemente anonimo o acefalo, può divenire occasione per una giocosa e imprevedibile dialettica, espressa con i generi e le ‘costruzioni’ dell’arte: come, appunto, accade in quella “parlata” con i bambini o con soggetti borderline (da intendere in senso molto ampio). 

L’artista down foggiano Marco Mastrangelo e la romana Laura Baldieri sono due giovani e segreti autori che ho invitato, insieme ad altre presenze, sintonizzate sulle medesime frequenze di ‘creatività dispersa’, all’Anteprima della XIV Quadriennale (Palazzo Reale di Napoli, 2003-04). Li ho segnalati “insieme” a questo 51° Premio Termoli per farli interagire nel ‘gioco/doppio’ dell’arte con i percorsi borderline della  sua casualità.

A volte la creatività femminile si dimostra più disponibile al ‘gioco/doppio’ della creazione. Due giovani indicazioni, in tal senso, che ho proposto sempre alla sopracitata Anteprima: le tartare (operanti in Italia) Gulia e Karolina Lusikova, madre e figlia, si congiungono in varie espressioni, tra cui in dispersioni creative di tappeti dagli allusivi indizi; in una direzione di culture-live l’emergenza Transgender con “un esempio” di due ragazze catanesi, Tiziana Contino e Aurora Rosselli, riunite (senza conoscersi) in una sua possibile scena-convenzione. Così come ho segnalato a questo 51° Premio Termoli le sorelle molisane Enza e Valeria Acciaro, “collegate” nei richiami emotivi, immaginali e corporali del Tango. Un altro esempio: le giovani sorelle friulane Isabella e Tiziana Pers “convergono”, talvolta, nelle segnaletiche e denuncie di un corpo che vive come ambiente.

Ambienti di AnimaArte

Il termine stesso di ‘installazione’, che da qualche decennio viene usato per indicare il lavoro di un artista in relazione a un determinato spazio, può risultare, oggi, una “delimitazione” eccessivamente mentale. L’attuale dispersione dell’arte favorisce ‘opere’ con atmosfere e materialità dai confini volutamente sfuggenti, impalpabili. Queste ‘ambientazioni’ vogliono suscitare sensibilità e comunicazioni emozionali che perturbano l’esterno: si edificano come architetture di vibrazione per determinare reattività psichiche e contagi, abolendo o avvicinando la distanza tra autore e fruitore. Quest’ultimo partecipa, sempre più, come elemento imprevisto e significativo della stessa opera nel gioco dell’arte.

Due “sintomi” di queste ambientazioni: i percorsi e gli ambienti sinestetici della salentina Tiziana Pertoso si edificano come architetture emozionali che accolgono l’altro per imprevedibili conoscenze interiori; le dark rooms dell’abruzzese Giuseppe Stampone cercano l’oscuro come una chiave-gioco destabilizzante per le sicurezze e paure dell’altro. 
La geo-architettura può essere, anche, una geo-arte e geo-grafia, “riscrivendo” le memorie delle diverse civiltà e le stratificazioni di percorsi storico-culturali, come quelle del bacino del Mediterraneo. Queste apparenze sono “costruite” con l’immaginazione e l’analisi interiore: per esempio una architettura di sassi e sabbia che “narra” archetipi, come nel lavoro della sarda Lughia. 

Le architetture interiori ascoltano le esigenze naturali e profonde dell’essere, rifiutando gli imperativi del consumo, per creare ‘ambienti’ che non siano solo esibizione o occupazione di “esterni”. Vogliono essere un invito a rianimare le possibilità dell’anima di vivere nei propri ambienti interni, cercando la bellezza e l’invenzione “dentro” le nostre dimensioni abitative con i ‘s/oggetti’ dell’esistenza quotidiana.
I concetti-moduli delle costruzioni del pensiero, le scene e scritture di una architettura interiore dovranno emergere soprattutto dal vivere segreto e alchemico dell’essere, liberando vocazioni e pulsioni che le coercizioni sociali tendono a “bendare”. Non a caso le architetture creative dell’anima - intime, domestiche, sinestetiche -, costruite talvolta con segni-materiali fragili e naturali, sono “tessute” frequentemente dalle mani e dalla sensibilità della donna-artista, soprattutto delle ultime generazioni. Questi ambienti, concepiti dalle lingue plurilinguistiche del femminile, non si edificano (almeno nella loro genesi di pensiero) per esistere nei delimitati e neutri spazi di una galleria: ricercano luoghi che possano interagire con il loro significato. Ogni espressione d’arte, come la medicina olistica, che guarda l’uomo nella totalità (corpo, mente, anima), può richiedere proprie sensibilità olistiche, attraversando archetipiche costruzioni che ritornano per ri-muovere l’esistenza e la coscienza naturale “non separabile”.
Il filo-corpo della DonnaArte
L’arte sta diventando sempre più “rosa”. Una delle emergenze dell’arte degli ultimi decenni, nei suoi innovativi scenari, è costituita, appunto, dalla presenza sempre più numerosa e stimolante della donna, soprattutto nelle poetiche corporali, fotografico-digitali, video e nel recupero creativo di manualità legate alle tradizioni artigianali di un cucito/ricamo/tessitura, ecc. Questi ultimi “risvolti” risultano trame estremamente duttili, senza limiti formali precostituiti: interpretano naturalmente le ultime ibridazioni dell’arte, riconvertendo creativamente espressioni che in altri periodi erano ritenute appartenenti alle arti minori. 

Il filo-cucito della donna è entrato, dunque, nella ricerca più avanzata, attraversando “usi” considerati, in passato, apprendimenti dovuti al mondo femminile. La pratica artigianale e tradizionale può essere recuperata, anche, per esprimere percorsi ancestrali e frammenti di un’arte-esistenza, impunturata e ricamata come “narrazione”: autobiografica, onirica, metafora epidermica e di desiderio, lingua di solitudine e sentimento, colloquio con l’altro. L’arte-donna risulta sensibile alle trasformazioni e insidie ambientali “intorno”.

La donna-artista, coniugando fantasia e piacere manuale, “filtra”, con linguaggi innovativi, memorie e tradizioni che rileggono anche oggetti e presenze della vita quotidiana. “Doppia”, con l’uso di materiali vari, corporeità e presenze sinestetiche, che possono sembrare vestito o accessorio di abbigliamento, lenzuolo o copriletto, tappeto o arredo di casa, cibo o essenza profumata, ecc. Il patrimonio immaginale del femminile include la lettura ironica, mistica, sensuale, ma anche momenti riflessivi, fondendo, nelle sue trasposizioni creative, abilità manuali e propensione al racconto. Questi ‘s/oggetti’ sintetizzano attività antiche e nobili, come quella del telaio o vasellame, con la modernità, ripercorrendo epoche e specificità in un viaggio atemporale che può divenire intimo: sempre nuovo nella continua trasformazione del sé.
Le artiste (di diversa generazione), coinvolte da me nel progetto DonnaArte (corpografie e mistiche come Sud), che esporranno in mostra nel marzo 2007 nel Salento (a Trepuzzi, Centro Fieristico), possono scandire queste altre trame creative del femminile (in prevalenza del Sud Italia). Una sezione qualificante della manifestazione sarà dedicata alle videoinstallazioni di artiste iraniane.
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