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Il libro

Usa, le opere
nate dallo spazio

I l Novecento, ovvero il secolo a stelle e strisce.È
l’epoca nella quale gli Stati Uniti sono diventati
ilcentronelsistemainternazionaledell’arte-un

luogo capace di imporre stili e tendenze, di acco-
gliere artisti provenienti da tutto il mondo, riccodi
movimenti, di poetiche e di «voci», pronte a speri-
mentareeacogliere leoscillazionidella contempo-
raneità. Questo variegato universo è indagato da
Adachiara Zevi in un libro edito da Carocci, «Arte
UsadelNovecento».Unvolumepuntualeerigoro-
so, che va a riempire un vuoto: in Italia, infatti, fino
ad ora, erano state organizzate mostre dedicate al-
l’arte statunitensedelXXsecolo,manoneranomai
stati pubblicati studi approfonditi come questo, in
gradodichiariresnodi,confluenze,passaggi.

Ci troviamodinanziaunastoriacheseguelosvi-
luppo del «secolo americano»: dall’Armony Show
al Panama-California Exposition, dalle sperimen-
tazioni proposte dagli animatori del «conceptual»
e del «minimal» dei media dagli artisti pop, ai neo-
espressionisti e ai graffitisti, per approdare, negli
anni Novanta, alle provocazioni elaborate da alcu-
ni operatori che compiono audaci e violente rifles-
sioni sull’aspetto di corpi alterati e violentati, tra-
sgredendoognitipodifiltrolinguistico.

Mentre nella prima metà del secolo gli eventi si
succedonoesi rincorrono,daldopoguerra inpoivi
è una sorta di accelerazione: le vicende artistichesi
impongono e si superano incessantemente, se-
guendo traiettorie poco omogenee. E tuttavia - se-
condo Zevi - vi sono alcuni motivi tematici ricor-
renti. A partire dall’intenso confronto tra arte, ar-
chitettura e città, che è alla base di alcune tra le più
significative esperienze dei creatori americani. Si
pensi alle ripresedalvivoStieglitz, alleprospettive
urbanenitideeasciuttedeiprecisionistiedeiregio-
nalisti, ai percorsi sferzanti di Kline, ai moduli di-
stribuitinegliambientidaAndreedaLeWitt,aicir-
cuitidiHalleye,soprattutto,allefascediStellamol-
to marcate cromaticamente, che, nella loro ripeti-
zione ossessiva, sembrano rinviare alla fitta rete
delle streets e delle avenues tipica delle metropoli
d’oltreoceano - quella griglia che aveva affascinato
MondrianalsuoarrivoaNewYork.

Nella geografia delineata dalla Zevi uno ruolo
centralespettaaquegliartisti -daWarholaHaring,
daBasquiat allaGoldin - che, in tempidiversi, han-
no descritto le trasformazioni delle scene della cit-
tà. L’allargamento dell’opera al di làdeipropri tra-
dizionali confini in direzionedell’integrazionecon
il contesto è al centro, invece, delle installazioni di
Oldenburg e degli happenings dei protagonisti di
Fluxus.

L’attenzioneal«geniusloci»siritrova,infine,an-
che nel lavoro di Robert Irwin, autore di strutture
precarie, sensibili al dialogo con il territorio: le sue
azioni non vogliono dominare i luoghi, vi si ade-
guano, ne colgono i segreti, la dimensione più au-
tentica.LosAngelesèlasuacittà-un«topos»infini-
to, privo di storia e di centro, «senza senso del luo-
go». Trasferirsi a Los Angeles, ama ripetere Irwin,
«ècomesserenelpuntooriginario».

V. Tr.
Arte USA del Novecento
di Adachiara Zevi
Carocci
pagine 341
lire 53.000

Dall’ossessione
della realtà
alla manualità
dei graffitisti
E ora il linguaggio
si fa infantile

N el 1992 si tenne, al Lingotto di
Torino, un’ampia mostra de-
dicata allo sviluppo dell’arte

americana dal 1930 al 1970. Un’avvin-
cente ricognizione su quarant’anni se-
gnati dal bisogno avvertito da alcuni
artisti di ripensare radicalmente in
«proprio» della pittura e dalla neces-
sità di superare i confini dei generi
tradizionali. A quell’esposizione se ne
ricollega - ora - una organizzata pres-
so la Loggetta Longobardesca di Ra-
venna (fino al 25 giugno), curata da
Claudio Spadoni, in cui si documen-
tano alcune tra le più significative
esperienze artistiche degli anni No-
vanta. Sono stati selezionati pittori,
scultori e performers già ampiamente
celebrati in Europa; mentre purtrop-
po non sono state presentate «voci»
ancora poco conosciute. E, tuttavia, la
mostra ha il merito di offrire uno
sguardo credibile sull’attuale contesto
dell’arte dell’otreoceano. Un contesto
in rapida mutazione, che sembra aver
perduto, negli ultimi tempi, la carica
innovativa del passato.

Gli Usa di oggi non sono più quel
continente «giovane e innocente», e,
insieme, «grave di tutto il passato del
mondo», di cui aveva parlato Cesare
Pavese. Sono il «territorio» delle ete-
rogeneità e della contrapposizioni
dell’apparenza inconciliabili; una na-
zione che continua ad essere uno sno-
do cruciale nel sistema internazionale
della cultura, un’«entità onnicom-
prensiva», in cui anche i territori del-
l’arte - si pensi al panorama offerto
dalla recente Biennale promossa dal
Whitneu Museum di New York - so-
no attraversati da «direzioni» sfug-
genti e contraddittorie, da slittamenti
ibridi e ambiguiRispetto agli anni Ot-
tanta, nel corso dei quali New York
era stata l’epicentro dell’arte, la situa-
zione è in trasformazione. Si è venuta
delineando una inedita cartografia.
La California è divenuta lo stato in
cui si aprono sedi museali adeguate
alle richieste della contemporaneità e
maturano tendenze originali. Sta
emergendo una complessa mappa di
progetti e di intenzioni. Gli scenari
stanno cambiando anche nella Gran-
de Mela, dove le gallerie più presti-
giose - la Sonnabend, la Cooper, la
Nosei, Kasmin - hanno abbandonato
quartieri «in» come Soho, per trasfe-
rirsi a Chelsea, un’ex area industriale,
fatta di ampie strade e di sterminati
isolati, simile ad alcune città della
West Coast.

Non è facile, per un europeo, co-
gliere le violente cesure che caratteriz-
zano, spesso il mondo dell’arte ameri-
cana, che - a detta di Kounellis - somi-
glia a una immensa stanza in cui ogni
generazione non si ricollega né quelle
precedenti né a quelle successive non
è previsto nessun paesaggio, le fine-
stre sono spalancate, tutto è spazzato
via dal vento...

Eppure, a ben guardare, ancora og-
gi, analogamente a quanto è accaduto
in passato, l’evoluzione dell’arte negli
States sembra oscillare sempre tra
due poli: tra realismo e formalismo.
Da una parte, alcuni artisti avvertono
l’esigenza di aderire alla complessità
del presente, ricorrendo sia agli stru-
menti tradizionali del dipingere e del-
lo scolpire che ai media tecnologici, in
un itinerario teso a coniugare concre-
to e virtuale. Dall’altra parte, è emer-
sa la cosiddetta linea analitica, basata
su un’astrazione leggera, decorativa.
«Negli Stati Uniti - ha osservato Da-
vid Ross - lo spartiacque si situa anco-
ra nettamente tra astrazione e rappre-
sentazione».

Questo spartiacque - come è emer-
so dalla grande rassegna intitolata
«The American Country» organizza-
ta, nel 1999, al Withney - contraddi-
stingue lo sviluppo dell’arte statuni-
tense nel XX secolo. A partire dai pri-
mi anni Trenta, quando, in sintonia
con ciò che sta avvenendo in Europa,
dove molti pittori stanno adottando
soluzioni stilistiche «nostalgiche», si
affermano le ipotesi realistiche elabo-
rate da Hopper, dai «regionalisti»
(Benton, in primo luogo) e dai «preci-
sionisti» (guidati da Sheeler), impe-
gnati a descrivere i lati nascosti della

loro terra, evocata con un rigore com-
positivo stralunato e magico, analogo
a quello proprio delle durezze metafi-
siche di Dove e della O’Keefe. In que-
gli anni, in Europa, si assiste a un
drammatico mutamento. L’avvento
delle dittature favorisce l’esodo dal
Vecchio al Nuovo Continente di arti-
sti - da Breton ad Ernst, da Masson a
Duchamp - che trovano negli Usa un
immenso corpo da fecondare. Tra eu-
ropei e statunitensi vi è un fitto scam-
bio di idee. Da questi incontri nasce-
ranno la Scuola di New York e l’e-
spressionismo astratto - movimenti
senza tensioni ideologiche, che inten-
dono l’arte come un «elemento» pra-
tico, privo di ansie, che non vuole at-
tuare riscatti o rivoluzioni. Ad emer-
gere, in questa fase, è una vera e pro-
pria ossessione nei confronti del reale.
Sorretti da tale «ossessione», gli artisti
attivi dalla fine degli anni Cinquanta
decidono di confrontarsi con la civiltà
delle macchine. È quanto fanno Johns
e Rauschenberg, i quali, da eredi di
Schwitters, dipingono oggetti indu-
striali coperti dalle impronte del tem-
po, che sono stati resi altamente pitto-
rici dall’usura. I protagonisti della
pop art - Dine, Oldemburg, Lichten-
stein, Segal, Rosenquist, Wesselman e
Warhol - decidono, invece, di «ripor-
tare» nelle loro opere le cose così co-
me sono, nella loro dimensione bana-
le e scontata. Descrivono le veloci tra-
sformazioni della Scena America, il
trionfo dell’«american dream», della
comunicazione di massa, della pub-
blicità...

Accanto a questa nuova figurazio-
ne, si afferma - è la fine degli anni
Sessanta - uno stile in cui si abbando-
na ogni tentazione mimetica; si recu-
perano strutture plastiche fredde, fat-
te di tubi al neon, di pannelli asettici,

di lastre poggiate a terra: in tale dire-
zione si muovono artisti come Ko-
suth, Andre, Flavia, Smithson, Nau-
man e LeWitt. In contrasto con l’este-
nuante ripetitività propria di certi
«giochi tautologici» conceptual e mi-

nimal, tra la fine degli anni Settanta e
i primi anni Ottanta, si ritornerà al
reale, riscoprendo - è ciò che faranno i
neo-espressionisti e graffitisti - i valo-
ri della manualità e di un gesto intro-
verso e caldo, teso a disarticolare ogni
regola prospettica.

Queste oscillazioni tra realismo e
formalismo permangono nell’arte sta-
tunitense di oggi, in cui operano arti-
sti - da Ousler ad Hawkinson - che
vogliono «dire» il mondo, appro-
priandosi di frammenti di vissuto; e
vi sono artisti - da Adams a Bogin, da
Colson alla Lervine - che, «distanzia-
to» il vero, costruiscono raffinate ri-
flessioni concettuali, esaltando il pro-
prio della loro ricerca.

Da una parte, incontriamo i figura-
tivi (Baechler, Bowes, Salle, Smith,
Schnabei e le Sherman) e i neo-pop
(Koons, Colson, Longo, Moore, Saks,
la Wegman, McDermott &
McGough); dall’altra parte, gli astrat-
tisti (Dunham, Carroll, Friedman, Gil-
more, Halley, Lasker, Nahas,
Schuyff). Altri artisti - Nauman e la
Goldin - immortalano corporeità alte-
rate, sottoposte a trucchi e a lifting, fi-
no a dischiudere fisionomie post-hu-
man, pronti a irridere le ipocrisie del
«politically correct». Se, infine, Boa-
dwee, Finn e Kotick guardano ciò che
li circonda con ironia corrosiva, Ro-
ckman preferisce rifugiarsi nella di-
mensione di un fantastico alterato.

A differenze di quanto era successo
fino agli anni Ottanta, oggi - come di-
mostra questa esposizione - non vi so-
no più linee maestre, né stili predomi-
nanti. Animati da una notevole sensi-
bilità nei confronti delle problemati-
che del sociale, gli artisti scelti sono
accomunati da un notevole ecletti-
smo. Si divertono ad affrontare pro-
blematiche diverse; si fanno interpreti
del «tema delle differenze, delle fisio-
nomie molteplici, degli intrecci conso-
lidati, delle convivenze ardue, delle
conflittualità aperte o latenti». Sono
dimidiati tra la volontà di esprimere
una cultura globale, che cerca di ab-
battere le frontiere tra le razze, e l’at-
tenzione costante rivolta ai particola-
rismi etnici e ai neo-corporativismi
emergenti.

In bilico - come rileva Spadoni - tra
hard e soft, tra la raffigurazione di in-
cubi esistenziali resi con veemenza e
il gioco infantile, tra un mentalismo
estremo e una semplicità disarmante
e ingenua, danno vita a una sorta di
neo-manierismo kitsch, che li porta a
ripercorrere e a rileggere modalità
formali già adottate in precedenza
(dalla pop art al concettuale, al neo-
espressionismo).

A caratterizzare la loro ricerca este-
tica è una sfrenata disponibilità a spe-
rimentare. Passano con disinvoltura
da un linguaggio all’altro - dalla pit-
tura alla scultura, dall’installazione
alla performance, dalla fotografia di-
gitale al video, dalla scrittura al dise-
gno - affiancando, spesso, all’interno
di una stessa opera media diversi.

Forte di questa «identità multipla e
proteiforme», l’artista americano di
oggi somiglia a un «bricoleur» in gra-
do di appropriarsi di trame, di sugge-
stioni e di spunti diversi, forse privo
di una autentica carica di originalità,
ma sempre pronto a reinventare con-
tinuamente se stesso e il proprio lavo-
ro.

Arte americana ultimo decennio
Ravenna
Loggetta Longobardesca
Fino al 25 giugno
A cura di Claudio Spadoni
Catalogo Mazzotta
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