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INQUIETUDINI … ARTISTA QUALE IDENTITÀ? 
Premessa

Il senso di questo intervento si pone come una sorta di riflessione a margine su alcuni aspetti del tema di Chiara Lubich, in particolare quello relativo alla vocazione dell’artista. Un aspetto questo che si inserisce all’interno di un contesto culturale e sociale profondamente caratterizzato da un senso di inquietudine, legato alla difficoltà che l’uomo ha nel dare una risposta di senso alla sua esistenza. Intorno a questo aspetto non sempre circolano idee chiare, creando spesso una situazione confusa. Da qui alcune domande: l’arte è una vocazione? Essa costituisce o no un luogo originario d’identità? E’ l’arte un luogo di senso? Ciò che segue è un tentativo di tracciare un possibile percorso argomentativo, che lungi dal voler essere esaustivo, intende lasciare aperti i margini conversativi. 

1. Inquietudini

La riflessione sul senso del proprio operato ha portato spesso l’artista a interrogarsi sulla natura ed identità dell’arte. Nel corso della storia il rapporto tra identità e inquietudine ha conosciuto forme piuttosto conflittuali. Non sempre tale rapporto è stato vissuto in modo armonico. Anzi l’inquietudine è spesso indice di una mancata o non ancora raggiunta identità. Da qui l’idea di considerare l’inquietudine come una chiave di lettura dell’identità artistica.

L’uomo è per sua natura un animale inquieto. La sua esistenza è impregnata d’inquietudine, al punto tale che il solo tentativo di evidenziare le forme con cui tale sentimento si manifesta nel tempo, traccerebbe la storia stessa dell’uomo. Dall’Odissea di Omero al Mare di ghiaccio o al Viandante davanti al mare di nebbia di Friedrich, da Ur dei Caldei di Abramo al grido di Gesù sulla croce, dalla pittura rupestre della Grotta di Lascaux in Francia all’Urlo di Munch, dall’Inferno di Dante alla poesia di Hölderlin, dall’Io a Dio, da Itaca al Cosmo la storia dell’uomo è storia d’inquietudine. Un’ardente sete d’infinito vibra dentro l’uomo, abita la sua anima e di cui l’arte è aurora di lacerante attesa. 

Ma cos’è l’inquietudine? Senza addentrarci in un’analisi specialistica vogliamo qui affrontare l’argomento sotto il profilo estetico-esistenziale. 

Nel senso psicologico del termine essa qualifica uno stato d’animo di turbamento, di apprensione, di ansia, di agitazione che può essere originata tanto dall’esterno quanto dall’interno dell’uomo. Diverse sono le cause che possono provocarla: essa si manifesta quando si fa esperienza di uno smacco esistenziale, generato dalla percezione del vuoto, del nulla compreso come un abisso nel quale la persona può realmente vanificarsi, perdendo la sua consistenza esistenziale. La morte in questa prospettiva diventa la massima espressione del non senso, che può dare adito ad una possibile disperazione. 

In campo religioso – inteso come l’ambito entro cui viene scoperto il senso della vita – l’inquietudine emerge quando si prende coscienza della distanza che separa da Dio, determinata dal peccato. In questa situazione limite, la percezione della presenza del Divino, determina nell’uomo il ricordo e la nostalgia della propria terra d’origine, da qui quel senso di nostalgia della casa, ossia del seno originario: «Mi leverò e andrò da mio padre» (Lc 15, 18) dice il figlio prodigo, dopo l’esperienza di separazione dal padre che l’aveva ridotto a toccare il fondo, nella melma dei porci. «Il mio cuore è inquieto – aggiunge Agostino nelle Confessioni, rivolgendosi a Dio – finché non riposa in te». 

In ambito estetico l’inquietudine è una caratteristica a dir poco specifica dell’artista, qualunque sia la forma d’arte a cui egli appartiene. Ogni vero artista è fondamentalmente inquieto, per la distanza che lo separa dall’ideale verso cui tende. La realizzazione di un’opera, oltre che evento estetico, costituisce per l’artista una faticosa tappa attraverso cui dare forma a se stesso, alla propria esistenza estetica.

Non è facile tracciare il confine tra la dimensione psicologica, religiosa e artistica dell’inquietudine. Esse sussistono l’una nell’altra, in modo complementare. Un intreccio, per così dire, pericoretico, dove l’una si completa nell’altra, interagendo reciprocamente. Tra di esse si assiste ad un’interessante analogia che pone l’Io, Dio e l’Arte in un orizzonte che conferiscono all’esistenza umana un senso di trascendenza. Essi vengono compresi come un imperativo categorico di cui, pur volendo, non si può fare a meno. Non ci si può sottrarre, senza penalizzare la propria identità. Senza l’io - ma un io che sa trovarsi nel perdersi - l’individuo non ha possibilità di sviluppare la propria soggettività, senza Dio il credente non potrà essere santo, senza l’Arte l’allievo non potrà diventare artista. In questo senso tutti e tre sono inquieti finché non sono pienamente se stessi, ossia conformi al loro Ideale. Si viene così ad evidenziare un inscindibile rapporto che sussiste tra identità e inquietudine. La mancata realizzazione dell’una determina l’insorgere dell’altra. 

2. Identità 

L’identità è il risultato, mai definitivamente raggiunto o posseduto, dalla persona. E pur manifestando una innegabile e  precisa dimensione soggettiva, non può essere ridotta soltanto ad un operazione individuale. Essa si inserisce in quella più grande dell’umanità che si distende lungo l’arco della storia. Anche l’umanità, al pari del soggetto, è costantemente chiamata a scoprire la propria identità, attraverso la conoscenza delle proprie origini, della propria esistenza e del fine verso cui tende. E’ interessante notare come la scoperta dell’identità di un soggetto contribuisce a sviluppare il processo d’identità dell’umanità, e viceversa. Così che tra soggetto e umanità sussiste un rapporto di interazione reciproca. L’uno contribuisce a raggiungere l’identità dell’altro. L’identità, pertanto, poggia su una imprescindibile struttura relazionale. Da qui l’importanza che un’artista può avere per l’umanità, quando con la sua arte esprime e incarna l’ideale del suo popolo. Parafrasando la nota domanda che Heidegger si pone in Sentieri interrotti, potremmo chiederci: cosa ci fa un artista in un contesto sociale? La risposta potrebbe essere la seguente: egli esprime l’identità del suo popolo, per l’intimo e misterioso connubio che sussiste tra l’arte e il senso dell’umanità. 

«L’arte è esperienza di universalità. Non può essere oggetto o mezzo. E’ parola primitiva, nel senso che viene prima e sta al fondo di ogni altra parola. E’ la parola dell’origine, che scruta, al di là dell’immediatezza dell’esperienza, il senso primo e ultimo della vita. E’ […] apertura, dunque, sul profondo, sull’altro, sull’inesprimibile dell’esistenza, via che tiene libero l’uomo verso il mistero e ne traduce l’ansia che non ha altre parole per esprimersi. Religiosa, dunque, è l’arte, perché conduce l’uomo ad avere coscienza dell’inquietudine che sta a fondo del suo essere e che né la scienza, con la formalità oggettiva delle leggi, né la tecnica, con la programmazione che salva dal rischio d’errore, riusciranno mai a soddisfare» (Giovanni Paolo II, in Cei, Spirito creatore. Proposte e suggerimenti per promuovere la pastorale degli artisti e dell’arte, p. 3).

Questa ampia citazione di Giovanni Paolo II evidenzia la forte componente profetica dell’arte e dell’attività artistica. Attraverso di essa l’artista ha modo di gettare lo sguardo sull’origine dell’esistenza. E per una formula nota all’arte, come alla religione, quando più profondo, ossia più volto verso il fondamento, è lo sguardo tanto più esso è lungimirante. Lo sguardo dell’artista si proietta al di là della linea dell’orizzonte geografico, per inoltrarsi nello spazio “meta-fisico” (per usare una terminologia aristotelica)  – cioè oltre ciò che è fisico, sensibile, tangibile, visibile – e quindi divino. Per questo motivo egli, dopo, il santo è, come afferma Chiara, la persona più vicina a Dio (C. Lubich). Egli vede il centro. Per questo il suo è uno sguardo immediato, vero, puro. E’ in questo sguardo che l’artista percepisce di poter essere lo sguardo stesso dell’umanità. L’arte diventa per lui il luogo dove vedere il senso della vita del suo popolo. Egli diventa lo sguardo stesso dell’umanità. E’ qui che si può cogliere l’intima radice dell’arte, che al di là della sua rappresentazione tematica è legata invece alla sua artisticità, ossia alla capacità con cui attraverso i colori, le linee, le note, le forme, le parole esprime quel momento fondativo ed esistenziale che lo vede impegnato nello sforzo di dire l’indicibile e rappresentare l’irraffigurabile. E’ in questo sforzo di svelare e dare un volto al Mistero, insito nelle cose che il pittore, il poeta, lo scultore, l’architetto, il musicista, l’attore - accomuna tra loro - trovano la ragione d’essere artisti per l’umanità. E’ questo nucleo sorgivo che li fa essere fonte d’identità per l’umanità, nonché di se stessi. 

Emblematiche sono le acute osservazioni con cui Le Corbusier coglie il dramma esistenziale dell’architettura di Michelangelo – descritto solitamente come un uomo profondamente tormentato dal dubbio ed incapace di quiete interiore - ma che si potrebbero benissimo affermare di tanti altri artisti non architetti: «L’intelligenza e la passione. Non esiste arte senza emozione, né emozione senza passione». Le opere realizzano un dramma e «il dramma è attorno alle opere decisive dell’umanità». L’architettura esprime il dramma dell’uomo nell’universo. «Emettere fluidi, suscitare tempeste, brezze dolci sulla pianura e sul mare, innalzare alpi superbe con sassi che fanno i muri della casa di un uomo, significa realizzare rapporti concertati. Tale l’uomo, tale il dramma, e tale l’architettura» (Vers une architcture, Paris 1921). 

3. Verso un nuovo ideale artistico

Come ogni visione anche quella artistica non si limita ad un vedere bruto, ma – come sostiene Sant’Agostino – la visione è un’apparizione data con la sua interpretazione (cit. in F. Boesplflug, Dio nell’arte). Abbiamo un vedere fisico, un vedere immaginario e un vedere intellettuale e permettetemi la contestualizzazione, un vedere estetico. Questa distinzione ci mette nella condizione di chiederci: come vede e cosa vede l’artista contemporaneo? Ci pare di poter affermare, con Chiara Lubich, che sia pur timidamente si vada delineando un nuovo “io artistico”, che senza escludere la soggettività individuale, apre ad un io che si realizza nella comunione e che si pone come la terapia estetica dell’angosciante individualismo dell’arte contemporanea. Un nuovo modo di vedere dall’Altro e dall’Alto le cose. Un’io che traduce nell’oggi dell’arte quell’azione misteriosa dello Spirito che fa nuove tutte le cose. Non si tratta della novità, che tanto angoscia la ricerca artistica contemporanea, ma di vedere in modo nuovo le cose, la vita, alla luce di una rinnovata esperienza estetica. Si tratta cioè di introdurre gli artisti – come afferma Paolo VI nella sua Omelia agli artisti – nella «cella segreta, dove i misteri di Dio fanno balzare il cuore di gioia, di speranza, di letizia, di ebbrezza». 

Cosa prospetta questo nuovo modo di vedere? Proveremo a rispondere tratteggiando schematicamente alcune epoche artistiche – con tutti i limiti che uno schema comporta – per individuare quel filo conduttore che ci aiuta a delineare il nostro discorso. 

Dopo, per così dire, i vertici “teologici” dell’arte bizantina e quelli “immanentistici” dell’arte moderna si è andato determinando un pregnante interrogativo nell’arte contemporanea: quale idea d’arte si prospetta per il futuro? Se l’arte bizantina e medioevale nascono da un’esperienza trascendente di Dio, quella rinascimentale da un’esperienza immanente dell’uomo e quella moderna e contemporanea da una «perdita del centro» (H. Sedlmayr, Perdita del centro) quella nuova, a nostro giudizio, non può non nascere che da una rinnovata esperienza divino-umana. 

Un arte che muove da questo senso estetico, che risulta cioè dall’armonia tra sensibilità e spiritualità, tra artisticità e rivelabilità, proprio perché si rivolge a tutto l’uomo, può divenire luogo di realizzazione di una visione umana integrale ed armonica.
