La tentazione della scultura

di Igor Zanti

L’arte non consiste nel rappresentare cose nuove, 

bensì nel rappresentare con novità

Ugo Foscolo, Epistolario

Il genius loci per gli antichi romani era un'entità soprannaturale legata ad un luogo fisico ed era, molto spesso,  oggetto di un diffuso culto religioso. Tale associazione tra Genio- inteso come uno spirito o, più correttamente, un nume tutelare, custode benevolo delle sorti delle famiglie e dei singoli- e luogo fisico si originò, forse, dall'assimilazione del Genio con i Lari- divinità protettrici della casa, identificati comunemente con gli spiriti dei parenti defunti- a partire dall'età augustea. Servio Mario Onorato- grammatico e commentatore del IV secolo- a questo proposito nei suoi  Commentarii in Vergilii Aeneidos libros afferma: “nullus locus sine Genio” (nessun luogo è senza un Genio).
In epoca contemporanea vi è un recupero del concetto di genius loci da parte dell’architetto svedese Christian Norberg-Schulz. 

Norberg-Schulz,  infatti, nel suo saggio Genius Loci. Paesaggio, Ambiente, Architettura, sostiene che  il luogo (locus) ha una precisa identità, sempre riconoscibile, con caratteri che possono essere eterni o mutevoli. Fondamentale è la differenziazione tra luogo naturale e luogo artificiale, entrambi distinti nelle categorie di romantico, cosmico e classico. 
È romantico ciò che colpisce e spaventa, esprime le forze sotterranee e ancestrali della terra e della natura e, per questo motivo, tocca gli aspetti più profondi della psiche umana. 
Il paesaggio cosmico è vasto, lo sguardo si perde nell'orizzonte infinito e indistinto come quello del deserto. Il cielo altissimo sembra necessariamente espressione di un ordine cosmico. Non a caso sono questi i paesaggi che hanno ispirato le religioni monoteiste. Un esempio di luogo artificiale cosmico è l'affascinante città di Khartoum, sorta nel punto di incontro di Nilo blu e Nilo bianco. 
Il paesaggio classico, invece, è tipicamente quello greco o italiano: vario, a misura d'uomo, a differenza del microcosmo romantico o del macrocosmo cosmico.

Le affermazioni di Norberg Schulz, sebbene riferite allo studio della storia dell’architettura, offrono  interessanti spunti se applicate alla storia ed alla critica d’arte e, credo, siano da tenere sempre presenti quando ci si confronta su base teorica con il lavoro di un artista.
Non si può negare, infatti, che il genius loci sia un elemento fondamentale nella definizione e nell’analisi del backgorund di un autore o di un fenomeno artistico. L’ambiente in cui si cresce, il patrimonio iconografico che si acquisisce, le esperienze che si fanno durante gli anni della formazione, la cultura o le culture con cui si entra in contatto, confluiscono per intero in quel background che, inevitabilmente, diviene uno degli addendi fondanti della poetica e della ricerca estetica di ogni singolo individuo.
Nel caso di Francesco Padovani il genius loci assume un una posizione di grandissimo rilievo e merita particolare attenzione, poiché è uno degli elementi fondamentali per comprendere la sua poliedrica e complessa ricerca artistica. 
Francesco, infatti, pur risiedendo da anni in Svizzera, ha trascorso i primi anni della sua vita, gli anni che hanno inciso in maniera indelebile nella sua formazione, a Napoli, e la cultura partenopea-non intesa come un insieme folcloristico di stereotipi di basso valore, ma piuttosto come quella grande tradizione intellettuale che ha fatto di questa città, fin dall’antichità, uno dei maggiori centri del sapere della penisola italiana- è uno dei fattori determinanti che hanno contribuito alla formazione della sua personale estetica.

La città di Napoli, nel suo complesso, è, un luogo molto particolare che riassume ed ha riassunto per secoli l’essenza del sud Italia, non solo da un punto di vista meramente  geografico e sociale, ma anche- mi si conceda un’usurata metafora- come luogo dell’anima. 

Nella tradizione storica, sociale, culturale napoletana è presente una costante tensione ed uno scontro tra gli elementi dell’eros e dalla thanatos, elementi che in moltissimi  casi si fondono creando una realtà molto particolare e dando vita ad una eccezionale spinta creativa. 

La stessa enigmatica ed a tratti inquietante presenza del Vesuvio che, con la sua forza e la sua potenziale distruttività mai sopita, domina  la città calandola perennemente in uno stato di irrisolta  incertezza, ha influenzato in modo determinante la cultura partenopea, ribadendo, non solo metaforicamente, ma in maniera tangibile, la costante e imprescindibile presenza del binomio vita/morte
Non trovo improprio, in questo frangente, riferire a Napoli le parole del principe di Salina, protagonista del Gattopardo di Tomasi di Lampedusa  che, rivolgendosi al cavaliere di Chevalley, dipinge in questi termini l’essenza ultima del meridione d’Italia:

“[…]Da noi ogni manifestazione, anche la più violenta, è un’aspirazione all’oblio, la nostra sensualità è desiderio di oblio, le schioppettate e le coltellate nostre è desiderio di morte, la nostra pigrizia, la penetrante dolcezza dei nostri sorbetti desiderio di voluttuosa immobilità, cioè, ancora di morte. [...].”

.

Non sorprende, di conseguenza, che i massimi esempi dell’arte napoletana non siano tanto da ricercarsi nella dimensione privata o domestica, quanto in quella religiosa e funeraria.

A questo proposito, camminando a ritroso sulla via che ci condurrà verso le “origini” dell’arte di Francesco Padovani, penso sia necessario soffermarsi su un’opera in particolare di ambiente napoletano, e cioè il complesso monumentale della Cappella Sansevero.
Le origini della cappella, uno dei maggiori capolavori del  tardo barocco e roccocò partenopeo,  si devono fare risalire a  Alessandro di Sangro, patriarca di Alessandria, che intraprese, nei primi anni del Seicento, grandi lavori di trasformazione di un precedente sacello, edificato dal padre, in un vero e proprio tempio votivo destinato a ospitare le sepolture degli antenati e dei futuri membri della famiglia.

Della fase seicentesca della Cappella Sansevero sono rimaste pressoché inalterate solo le dimensioni perimetrali, l’attuale assetto dell’edificio e la quasi totalità delle opere in essa contenute sono frutto dell’impegno e dell’ambizione di Raimondo di Sangro, settimo principe di Sansevero, che a partire dagli anni quaranta del Settecento riorganizzò la Cappella secondo criteri del tutto nuovi e personali.

Osservando l’apparato scultoreo commissionato da Raimondo di Sangro salta subito all’occhio come vi siano dei fortissimi contatti, sotto l’aspetto iconografico, con gli scatti  proposti in mostra da Francesco Padovani.

Se si prendono in considerazione due opere in particolare, e cioè il celeberrimo Cristo Velato di Giuseppe Sammartino e la Pudicizia di Antonio Corraini, ci si può rendere facilmente conto come la teoria del genius loci, applicata al nostro artista, sia molto pertinente e permetta di stabilire una nuova dimensione critica.

E’ innegabile che questi due gruppi scultorei facciano parte a pieno titolo del background di Padovani e che l’elemento del velo, che si panneggia nel definire le forme, sia un trait d’union che percorre circa i 250 anni che separano Francesco dai maestri del roccocò napoletano.

Ma oltre l’aspetto formale e iconografico, quello che maggiormente si riscontra quale  elemento desunto  dalla tradizione artistica sei/settecentesca in generale, e dell’arte di Corraini e Sammartino in particolare, è lo speciale rapporto tra la sensualità e la sacralità.

Il binomio sensuale/sacrale è uno dei più discussi topoi che a partire dall’epoca barocca- si pensi, a questo proposito, all’ Estasi di Santa Teresa del Bernini o al San Sebastiano di Guido Reni- caratterizza in maniera costante la  storia dell’arte, per giungere intatto fino ai giorni nostri.

Tale binomio è, infatti, uno dei fattori che caratterizza la ricerca estetica e poetica di Padovani: i suoi scatti sebbene rivelino una forte tendenza al sacro nelle pose, nelle composizioni, negli atteggiamenti della modella che si rifanno ad un patrimonio iconografico che spazia, come si è visto in precedenza,  dalla cappella Sansevero, per arrivare alle estasi religiose, o, in alcuni casi, fino ad avvicinarsi all’iconografia tipica della pietà, della deposizione o, addirittura, dell’ecce homo, dall’altra, nascondono, secondo la più classica tradizione barocca -perché proprio di un lavoro che recupera le esperienze dell’arte barocca si tratta-una dimensione dove sono presenti forti accenti di sensualità, dimensione che recupera, al tempo stesso, il rapporto tra eros e thanatos, inteso come l’essenza e la base dell’esistenza umana, o meglio, come i due poli o i due aspetti, quello generativo tipico dell’eros, e quello distruttivo e dissolutivo tipico della thanatos, che sono indissolubilmente e irreversibilmente concatenati in seno alla percezione del divino.
Sotto l’aspetto tecnico e formale Padovani  tradisce  una tentazione scultorea, avvolgendo i nudi corpi di donna in panneggi bagnati, e delineando una fisicità mai esibita, sottointesa, quasi accennata, ma presente e concreta, declinata per mezzo di  un colorismo intenso, carnale, con una forte valenza simbolica.
Per quanto ci troviamo di fronte ad un lavoro fotografico, nasce il sospetto che la fotografia sia solo un nuovo mezzo per interpretare la scultura, sia un pretesto, un escamotage per “scolpire” in maniera innovativa e per dar vita a un inedito approccio al fare arte che superi i confini  imposti dall’imprescindibile limite fisico e tecnico insito nel medium di riferimento. 
Il trattergiare quasi abbozzato del corpo femminile, le pose, il gioco delle trasparenze hanno sempre e solo un fine plastico, quasi ci fosse una inconfessata ma latente urgenza scultorea. 
La stessa scelta, da parte dell’artista, di realizzare scatti di grandi dimensioni, accentuando il senso di monumentalità, e la decisione di esporre le opere secondo uno schema compositivo molto particolare, non fa che ribadire l’intenzione di creare non tanto una semplice mostra di fotografia, quanto un realtà di maggior respiro che molto avvicina l’insieme del lavoro ad una dimensione estetica di spiccato gusto scultoreo.

Francesco Padovani crea un neologismo stilistico, una nuova mediazione interpretativa, fondendo la fotografia con la scultura e recuperando uno spirito che si avvicina alla  cultura della perfomance. Infatti, vi è una celata esigenza, da parte del nostro artista, di entrare in contatto con i soggetti che fotografa, al fine di stabilire una relazione di interscambio, relazione che da vita ad una sorta di copione, ad un canovaccio sul quale si modella una storia, una vicenda di cui gli scatti finali sono, in un certo senso, una forma di documentazione: gli appunti mentali di un vissuto.

Padovani è un “giovane” artista che si cimenta in questo primo progetto- si tratta, infatti, di un vero e proprio progetto con una sua complessità narrativa e una serie di relazioni  e concatenazioni non casuali tra i vari elementi che lo compongono- creando un ponte tra passato e futuro, recuperando un preciso sentire storico artistico e traghettandolo, con intelligenza e raffinatezza, nel terzo millennio; inaugurando, in un certo senso, non un nuovo modo di fare fotografia ma un fare arte in maniera nuova: la giovane arte di Francesco Padovani

Francesco Padovani

Nato a Napoli nel 1952, vive e lavora a Lugano (CH).

Da sempre coltiva la passione per la fotografia, a periodi accantonata, “prigioniero” – come si definisce lui stesso – dei doveri e dei vincoli professionali.

Il suo interesse si concentra soprattutto sul linguaggio figurativo, utilizzando elementi quasi scolpiti per rappresentare la realtà, talvolta nella sua struggente “crudezza” velata da un’espressività simbolica.

Il 24 marzo inaugura 1.0 PRJCT a Lugano presso la Galleria Barbara Mahler con grande attenzione di pubblico e critica. La stessa mostra verrà presentata presso la Galleria Changing Role – Move Over Gallery nel prossimo autunno a Napoli ed a Milano in uno spazio istituzionale. Nello spettacolo “DonnArtEancorAltro” che ha debuttato al Goethe-Institut a Napoli il 20 marzo 2010 nell’ambito della rassegna “L’arte della felicità / Sul potere” con grande successo, l’unione di elementi figurativi, la dialettica tra l’immagine e la musica, contribuiscono a rendere drammaticità e tensione emotiva, coinvolgendo lo spettatore, rendendolo intensamente partecipe ed inducendolo a riflettere.

L’iniziativa nasce dalla voglia di “contaminazione” delle arti: teatro, fotografia, musica, recitazione. Immagine e suono, con la contaminazione dei sensi: parola, vista, udito. L’ultima rappresentazione all’ex Asilo Filangieri di San Gregorio Armeno (sede del Forum Universale delle Culture), andata in scena il 29 luglio scorso, ha confermato il forte interesse di pubblico e critica per quest’idea che vede la fotografia trovare una nuova dimensione. 

