ARTE POSTMODERNA

Volendo delineare delle note descrittive sull'arte postmoderna è bene prima dire a quale periodo ci si intende riferire. Con arte postmoderna si potrebbe intendere l'intera età che ha inizio dalla dissolvenza dell'immagine, e quindi dalla rivoluzione iniziata dagli impressionisti che pose per sempre fine alla descrizione figurativa. E tuttavia il termine "postmoderno" viene ora riferito comunemente ad anni molto più vicini a noi, agli anni in particolare successivi alla seconda Guerra mondiale, un evento tragico e grandioso che segnò un radicale cambiamento nelle forme stesse della civiltà. Dagli anni appena seguenti il conflitto è ormai in pieno accettato il principio dell'arte intesa in assoluto come forma ed è in pieno riconosciuto, e si tratta qui solo di un esempio, il detto di Picasso: "L'arte non è la natura e la natura non è l'arte" (l'arte cioè è sempre forma, in sè libera, indipendente da qualsiasi mondo oggettivo).

Va però notato anche che è difficile separare le correnti artistiche nate tra il periodo postbellico e oggi e le correnti formatesi tra il 1880, ad esempio, e gli anni Trenta. Esiste una continuità innegabile. Possiamo piuttosto parlare di un'avanguardia storica e di un'avanguardia più recente, dal 1945 in poi. A quest'ultima avanguardia ci riferiamo qui in particolare. Rientrano nell'avanguardia storica i grandi movimenti artistici occidentali, per i quali è possibile indicare una datazione, si intende approssimativa: l'impressionismo, tra il 1867 e il 1880; il postimpressionismo, 1886-1910; il neoimpressionismo, di una datazione varia e del resto in termini diversi ancora in corso; il simbolismo, che ebbe forse aspetti più validi in letteratura, e basti pensare a Mallarmé, o Verlaine; l'espressionismo, dal 1903; il cubismo, dal 1906; l'astrattismo, dal 1909-1910; die Brücke e der Blau Reiter, dal 1911; il futurismo, che ebbe inizio quasi contemporaneamente all'astrattismo; il dadaismo, sorto nel pieno della Grande Guerra; la Pittura metafisica, dal 1917 circa; il surrealismo, dagli inizi degli anni 20.

Gli anni 30, gli anni che precedettero il secondo pauroso bagno di sangue, videro il formarsi di diverse importanti correnti, che erano poi in certi casi una continuazione delle correnti storiche, in altri casi in contrasto con esse. Possiamo citare, restando in Italia, "Valori plastici", che tendeva a un critico ritorno alla tradizione; "Novecento", un movimento che interessò l'intera cultura del tempo; la "Scuola romana", caratterizzata da una riscoperta del barocco; il "Chiarismo", riferibile a un postimpressionismo mediterraneo; "Corrente", forse non ben definibile come programma estetico, ma tesa a un impegno che comprendesse le istanze d'una cultura non solo italiana.

Furono questi movimenti italiani, e però, malgrado i limiti "di provincia" imposti dal regime politico di allora, possono oggi essere visti come del tutto vicini ai movimenti artistici internazionali del tempo. Gli artisti che li crearono, ne fecero parte, da Carrà a Morandi, De Chirico, Soffici, Marussig, Sironi, Scipioni, Mafai, Omiccioli, Birolli, Migneco, Sassu, Vedova, appartengono tutti, in dimensioni diverse, alla storia dell'arte.

La seconda Guerra mondiale determinò probabilmente cambiamenti molto più profondi della prima Guerra mondiale. La vecchia Europa, la quale aveva avuto per secoli un primato assoluto nel mondo, scomparve, mentre si affermò il bipolio planetario delle superpotenze. La paura atomica divenne un'ipotesi immanente della cultura, cioè una dimensione della realtà umana, ma nello stesso tempo la fisica nucleare aprì nuovi, immensi capitoli. Presto sarebbero venute l'astronautica e l'esplorazione spaziale, e l'età elettronica. Intanto la vita nei paesi industrializzati si poneva nei termini d'una stressante, irreversibile corsa ai consumi. L'arte riflette questo succedersi rapido di trasformazioni di civiltà e d'altra parte non poche volte le aveva già "predette", secondo un fenomeno comune a tutti i momenti di autentica verità culturale.

Si può forse osservare nelle correnti artistiche delineatesi negli anni seguenti il secondo dopoguerra la necessità della ricerca di uno spazio di libertà e di autonomia di fronte ai grandi gruppi di potere politico ed economico e agli schemi della civiltà consumistica. Ad esempio, l'"Informale", che fiorì negli anni Cinquanta, rifiuta una logica della forma e pone come determinante nella realtà pittorica la contemporaneità del creare e insieme del tradurre la creazione in atto. In sostanza l'informale ha la sua base nel pensiero fenomenologico esistenziale. E' la riscoperta della materia considerata sempre possibilmente espressiva, ma è tale nel momento in cui l'artista la plasma (e quindi al di fuori d'ogni astrazione). L'immagine ha il valore di un segno e perciò non reca un significato. Ci sI può richiamare ad Afro o a Birolli, a Capogrossi, tra gli Italiani, e a Dubuffet, Hartung, Mathieu. Birolli fu nel 1946 il fondatore a Venezia di un "Fronte nuovo delle arti", che riprendeva il programma di "Corrente" e proponeva altri programmi. Fece parte dell'informale anche Burri, il quale nell'uso della tecnica collage vedeva una possibile evidenza artistica in ogni materiale, dai sugheri ai trucioli, agli stracci, a legni, a lamiere, a sacchi.

Nato nel 1915 a Civita di Castello, Burri studiò medicina e prese parte alla guerra e, fatto prigioniero, cominciò a dipingere in un campo del Texas, Stati Uniti, dove era stato internato. Al ritorno in patria Burri avvertiva già di avere le idee (o delle tecniche) chiare. Quasi istintivamente ricorreva a collages di pezzi d'attacco, come un legno bruciacchiato o ferro arrugginito. Era in effetti già in lui il principio dei programmi dell'Informale e anche del minimalismo, o poverismo. Accettò poi il manifesto informale e quello di altre relative correnti. Ma era un artista originale, autonomo. Fanno parte della sua produzione la serie dei Sacchi, i giganteschi dipinti del ciclo I viaggi e Cellotex, che non si allontanano molto, se non per una maggiore maturità, dalle più antiche Muffe e Catrami. Nel 1970 appaiono i Cretti. La critica ora lo ha ormai accettato e non lo accusa più, come prima, di preziosismo. Una sua mostra abbastanza completa al Nuovo Museo Brera di Milano nel maggio del 1984 rivela un artista in pieno completo.

Ma forse rende meglio l'informale, almeno su un piano internazionale, Hans Hartung. Nato nel 1904 a Lipsia, ebbe, almeno nella prima parte, una vita avventurosa. Dopo avere studiato pittura, tra l'altro a Monaco di Baviera, si stabilì in Francia. Conobbe gli artisti del tempo, poi si arruolò nella Legione straniera. Ferito, perse una gamba. Quando potè dedicarsi alla pittura, fu un astrattista. L'informale, in particolare l'informale dei segni, gli apparve una logica continuazione della sua arte.

Dal 1950 è la volta del movimento chiamato "Action painting" (pittura d'azione), o anche "Espressionismo astratto", sorto a New York tra le comunità di artisti della Bowery, ma che aveva una solida struttura programmatica nelle teorie enunciate da Rosenberg. In effetti l'Action painting punta sempre sui valori della materia in sè; l'espressione è però intesa come gestuale, in quanto nasce quale manifestazione dell'artista che lavora. E' possibile che il "gesto" divenga un momento di vera creazione. Oggi si considera Jackson Pollock il maggiore rappresentante del movimento.

Nato nel 1912, Pollock aveva aderito al surrealismo e frequentava a New York artisti come Motherwell e Kooling. Nel 1945, al termine della guerra, il suo nome era già noto negli Stati Uniti e all'estero. I nuovi modi di costume, di economia, di relazioni sociali significarono per lui il complicarsi di un caos già esistente. Ritenne che occorresse abbandonare definitivamente qualsiasi dato oggettivo e affrancare per sempre l'artista dai mezzi tradizionali, come il pennello o la spatola. Una pittura poteva anche nascere lasciando sgocciolare sulla tela direttamente dal barattolo il colore. Era la tecnica del dripping, una tecnica che riaffermava ancora una volta la più assoluta libertà dell'artista. Oggi molte opere di Pollock, il quale morì nel 1952, sono degnamente accolte nel Museum of Modern Art di New York.

Intorno al 1960 l'Action painting appariva già avere superato i motivi programmatici sui quali si era formata. Si delineavano nuovi movimenti, tra cui il "New Dada" e la "Pop art". Era intanto già finita la corrente neorealista, che aveva avuto un'estensione in alcuni paesi europei. In Italia il neorealismo si era riallacciato a nuove esperienze letterarie e cinematografiche e aveva significato un impegno protestatario sociale e politico. Probabilmente del neorealismo pittorico italiano resta valida la produzione di Renato Guttuso, nato nel 1912. Già aderente a Corrente, passato poi a un realismo espressionistico, Guttuso giunse quindi a un sostanziale realismo che voleva rendere soggetti popolari densi di una nuova polemica umana (Lavandaia, 1947, ecc.).

Il New Dada (o Nuovo dadaismo) si sviluppò, come l'Action painting, negli Stati Uniti, ancora a New York, che era, ed è, il centro più vivo ed eccitante del grande paese nord-americano. Può immaginarsi il New Dada come una continuazione dell'esaltazione della materia, qualunque essa sia, con in più una ripresa dei temi, almeno di alcuni di essi, del dadaismo. Fuori dell'America il movimento assunse aspetti diversi a seconda delle tendenze e della tradizione dominante locali. Comunque l'impiego di "rifiuti" raccolti insieme voleva dire il ripudio della società dei consumi, della quale si intuiva l'assurda, ma enormemente cotosa, inutilità. Poteva anche significare che in ogni oggetto, il più umile e banale, è possibile trovare un momento d'arte (o meglio l'artista con la sua costruzione mediante materiali di rifiuto può giungere all'arte).

In Europa il New Dada ebbe una rispondenza più salda nel "Nouveau realisme", in Francia, mentre altrove parve ostacolato da una maggiore resistenza. Il più notevole rappresentante del New Dada francese è forse Christo. Nato nel 1935 a Gabrovo, in Bulgaria, Christo frequentò l'Accademia di Belle Arti di Sofia e lavorò per qualche tempo per il teatro in Cecoslovacchia, a Praga; quindi si trasferì a Parigi. Ebbe presto esperienze determinanti e fece parte come personaggio di primo piano dei "nouveaux realistes". La raccolta di piccoli oggetti e la loro ristrutturazione in una "forma" costituì il suo metodo di creare. Fu in Italia, poi negli Stati Uniti, dove maturò con una più attenta riflessione il proprio modo di "comunicazione" visiva.

Anche la "Pop-art" ebbe origine negli Stati Uniti. Inizialmente si sviluppò su un programma visibilmente provocatorio; poi tese a temi di costruzione formalmente più autonomi e validi. In effetti il manifesto di tale corrente è la demistificazione del contenuto della civiltà dei consumi e da ciò la necessità di esprimerli attraverso un'arte "disprezzabile", popolare (da cui pop). Così gli artisti pop riprendevano gli innumerevoli messaggi visuali che giungevano di continuo, quasi casualmente. E ogni volta cercavano di sorprendere, di lasciare attoniti.

Va detto che la pop-art, anche finito lo shock delle prime mostre, continua a riscuotere interesse. Nel novembre del 1981 un'esposizione di Roy Lichtenstein, uno dei maggiori esponenti pop, ma anche un indubitabile artista, al di fuori delle etichette, allestita al Whitney Museum di New York, riscosse un inaspettato, sorprendente successo di pubblico. Segno tra l'altro che l'arte pop era ormai accettata al livello anche di una media sensibilità culturale.

Nato nel 1923 a New York, Lichtenstein ebbe esperienze diverse, finchè le tecniche pop furono per lui un'"illuminazione". Coglieva, servendosi di tali tecniche, aspetti del tutto estemporanei, ma in fondo sempre significativi del consumismo, che per Lichtenstein, emargina crudelmente l'individuo. Talora riproponeva, ma in maniera ironica, provocatoria, grandi opere del passato. Diversi suoi lavori degli anni Sessanta possono considerarsi capolavori, al di là della provocazione pop. Cosl, O.K., sei in gamba! (1963), Donna con cappello fiorito (1963), Tempio di Apollo (1964) Buongiorno, cara (1964).

Altri nomi che emergono tra gli artisti sono quelli di Claes Oldenburg, di Andy Warhol e di James Rosenquist. Svedese, nato a Stoccolma nel 1929, ma in effetti formatosi negli Stati Uniti, Oldenburg visse a New York gli anni più accesi del programma pop. Creò strutture scultoree d'apparente dissacrante banalità, come le "sculture gastronomiche", in cui emergono cibi falsi vistosamente colorati, delineò progetti (uno dei quali potè realizzarlo per il campus dell'Università di Yale, Connecticut), elevò monumenti demitizzanti le forme d'una società immersa con orgoglio in un benessere materialistico. Warhol è invece americano. Nato a Filadelfia nel 1930, si trasferì a New York. Lavorò come grafico, vetrinista, inventore pubblicitario. E qualcosa del cartello pubblicitario o dell'esposizione in vetrina vi è nelle sue opere, che raffigurano volti di personaggi dello spettacolo, della politica elevati dai mass media al rango di dei, oppure i prodotti di consumo programmati dal marketing. Pure americano è Rosenquist, nato a Grand Forks, North Dakota, nel 1933, e stabilitosi a New York. Soggetti dei suoi quadri, eseguiti con una frettolosa tecnica di montaggio, sono spesso beni di consumo, come una bevanda propagandata ora per ora con ritmo martellante, un hamburger.

Contemporaneamente alla pop art sorgono altre correnti. L'"Happening", l'accadimento, ancora americano, è una visione dell'arte nel suo formarsi, in una sintesi artista-creazione. La "Land art", meglio nota in Europa come "Arte povera" è riduzione di segni a simboli originari, gli archetipi. In effetti la Land art, con diverse motivazioni, continua l'astrattismo e la pop-art insieme. Gli esiti più significativi sono C. Andre e D. Oppenheim.

La "Body art" è una rappresentazione (una perfomance), che l'artista compie davanti al pubblico, tentando tra l'altro di evocare sull'istante sconosciuti spazi della coscienza. Non ha in sé un effettivo valore, ma si appaga di ciò che suscita negli "altri".

Altra grande corrente, che però si colloca nel solco del Suprematismo, nel Neoplasticismo e del Costruttivismo, la Op-Art (per optical art o arte ottica) fu lanciata nel 65 dalla mostra nuovaiorchese The responsive eye (l'occhio rispondente), venne consacrata col gran premio della Biennale di Venezia attribuita nel 66 all'argentino Julio Le Parc e ha avuto, come del resto la Pop, non poca incidenza sulla moda e sul gusto.

Convergono nella Op due grandi tendenze. L'una, cinetica, va intesa come lo sfruttamento dell'azione psicofisica, quale esercita sullo spettatore una forma in movimento, con tutte le infinite variazioni e relazioni che ne conseguono, e qui i pionieri sono stati tanto l'immarcahile Duchamp, quanto i costruttivisti e Calder, mentre i primi diretti artefici si riconoscono in Nicolas Schöffer, Frank Malina, Pol Bury, lo stesso Tinguely. L'altra, visuale, ha il suo punto di partenza nell'astrattismo geometrico, di cui ha assorbito non tanto le implicazioni universali di un Mondrian quanto le suggestioni, anche qui d'ordine psico-fisico, che esso può trasmettere, soprattutto se, come ha mostrato il franco-magiaro Victor Vasarely, ne siano potenziate le forze d'urto ottiche. Un potenziamento che viene ottenuto non solo dall'accostamento ripetitivo di colori contrastanti o dall'aggressività di motivi geometrici, ma anche dall'intervento della luce artificiale, del movimento e di tutte le magie elettroniche.

Il periodo successivo agli anni Settanta è un periodo di ripensamento, di meditazione alla ricerca di nuove idee. I grandi movimenti di contestazione, dopo avere raggiunto l'acme con la cosidotta "Rivoluzione del 68", si esauriscono. Sono terminate le contestazioni beat e beatnik; la protesta nei campus universitari americani si attutisce rapidamente. Cadono illusioni, entusiasmi. La guerra nel Vietnam continua ancora, ma nel 1972 gli Stati Uniti prendono contatto con la Cina e il maoismo, che tanta parte ha avuto nelle contestazioni occidentali, perde quasi ogni significato. E d'altra parte, anni dopo, il Vietnam comunista rivelerà un volto crudele e agghiaccianti notizie di repressione, di massacri giungeranno dall'Asia sudorientale comunista. La democrazia occidentale, pur con i suoi difetti, si mostra un sistema di gran lungo più avanzato dei sistemi politici del cosiddetto "socialismo reale".

Trascurando certi programmi ispirati dall'impegno politico, dalla critica, dalla provocazione, in Occidente si è attratti ora sempre più dall'avanzamento tecnologico e scientifico. E' un altro campo che si apre, anche se se ne possono avere esempi in tutte le correnti precedenti, comprese quelle storiche, e basti pensare al futurismo. Ma ora siamo in nuove esperienze. L'immagine è resa dal suono, da vibrazioni elettriche, da impressioni luminose; pittura e scultura possono essere tridimensionali, ma viste nel loro sviluppo, in un determinato momento. E' l'"Arte cinetica", che si era sviluppata negli anni Cinquanta, ma che adesso riceve una spinta nuova dall'elettronica.

Di veramente nuovo vi è però forse negli anni Settanta l'estetica dell'"Iperrealismo", che taglia bruscamente con le complesse, molto spesso ostentate, a volte inutili, ricerche materiche. L'opera d'arte è un montaggio di fotografie, già filtrate, quali modelli di una qualche rappresentazione. Un quadro può essere una "vivissima" raffigurazione di una diva, di un commesso, di un qualsiasi essere visto nelle strade, ad esempio, di New York. Sono immagini fissate per sempre nel tempo, che debbono parlare da sole per un'evidenza cui l'artista vuole essere estraneo. Una scultura può essere il semplice nudo calco in gesso d'una persona.

Ma già con gli inizi degli anni Ottanta, sia in Europa, sia negli Stati Uniti, si sviluppano nuove correnti di superamento o di opposizione alle precedenti. Si tende ora, ad esempio, a una pittura analiticamente studiata, ma della quale è importante una rilevazione compiuta nel momento in cui viene seguita.


Non abbiamo qui parlato dell'arte postmoderna nei paesi comunisti dell'Est europeo. Ma qui l'arte, come la letteratura, e anche la musica, si adegua a schemi ufficiali, altrimenti incorre in sanzioni di censura. Non si tratta di una posizione simile a quella violentemente assurda dell'"arte degenerata" dei nazisti, ma è una convenzione oltre la quale gli artisti non possono andare. In effetti i regimi del "socialismo reale" desiderano un'arte che illustri con una figurazione semplice il lavoro, le conquiste politiche e sociali. Le complicazioni interiori dell'artista possono significare a qualsiasi livello una critica del sistema. E quasi sempre il realismo figurativo voluto dall'alto diventa manierismo; costituisce in ogni modo una remora fondamentale per ogni progresso artistico.

