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 7 - PERDITA DI CERTEZZE IN ARTE DOPO L’INCUBO ATOMICO
Alla fine del conflitto mondiale la sconfitta del nazismo, lungi dal portare un clima di speranza e di pace, aveva lasciato ferite incancellabili, guerra fredda, spettri nucleari ed un pianeta diviso in due blocchi contrapposti.                                                                                                                                           Il clima dominante era scivolato lentamente in una sorta di relativismo concettuale intriso d’una assenza di certezze che aveva inciso inevitabilmente su tutta l'arte.                                                            L’Europa aveva iniziato a perdere la sua funzione di centro culturale mondiale sostituita dal mondo anglosassone (americano) economicamente più ricco  dove si era affacciata una generazione di giovani artisti promotori dell’Espressionismo Astratto, fautori di un’arte in cui i sentimenti non potevano avere aspetto fisico (quindi astratti) e permeati da un pessimismo di fondo che li portava spesso ad usare simbolicamente il nero sulla tela bianca.  Pur non avendo vissuto direttamente nel loro paese l’esperienza terribile dei bombardamenti, delle distruzioni, dei massacri  subiti dall’Europa l’opinione pubblica americana, artisti compresi,  era ossessionata dall’incubo atomico propagandato nei confronti del nemico sovietico. Un nemico da temere ideologicamente e di cui diffidare sempre. Il complesso di colpa generato dalle bombe H su Hiroshima e Nagasaki si ritorceva nel terrore che anche sul suolo americano avrebbe potuto scatenarsi l’apocalisse atomica. 
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Il pittore Robert Rauschenberg (in seguito vincitore del primo premio alla Biennale di Venezia del 1964)  agli esordi della sua carriera aveva dipinto un quadro-collage monocromo intitolato Mother of God in cui per l’appunto il fungo atomico si spandeva inesorabilmente sulle città statunitensi. 
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Franz Kline e Jackson Pollock avevano realizzato opere di grandissime dimensioni per dare ampio respiro alla gestualità facendo gocciolare i colori direttamente sulla tela stesa per terra o 
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spruzzandola circolarmente  come si fa con i prodotti per incerare i pavimenti. L’atto pittorico non era più soltanto estro creativo, ma parte integrante di una esistenza tormentata e problematica. Si riproponeva in termini più crudi il mito romantico dei pittori maledetti alle prese con alcool e drammi esistenziali, ricercati dai galleristi proprio per quell’atmosfera di brivido e dissipazione presente nelle loro opere.                                                                                                                               
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Negli anni 60 Roy Lichtenstein aveva desunto e ricreato dai fumetti a soggetto guerresco delle opere in cui l’effetto puramente coloristico sopravanzava l’ aggressività militare presa a pretesto per rappresentare il concetto americano di una comunicazione visuale tradizionalmente diretta, immediata e brutale.
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In Italia l’espressione più alta di reazione alle ferite inferte dalla guerra appena terminata si era manifestata con il Cinema Neorealista una sorta di bomba culturale gettata in faccia al mondo intero, una espressione artistica diretta e potente che richiamava le celebri pellicole russe di Sergej Eisenstein con una spontaneità e immediatezza tutte italiane non filtrate da alcuna pretesa intellettualistica. Come non dimenticare la disperata corsa finale di Anna Magnani in Roma città aperta di Roberto Rossellini o i piccoli lustrascarpe napoletani di Sciuscià o infine il coraggioso film Germania anno zero sempre di Rossellini, una cronaca scarna tra le impressionanti rovine di Berlino con protagonista un ragazzo dodicenne perso nel nulla di un paese devastato e sconfitto?


Alla fine degli anni 60 i problemi politici e sociali esplosi a partire dal Maggio francese con le lotte di classe, il terrorismo, gli attentati, non avevano intaccato un mondo dell’arte tutto preso da sperimentalismi “dal di dentro” riassumibili nella famosa frase del regista Bernardo Bertolucci : “ Non si fa la rivoluzione CON il cinema, ma si può fare la rivoluzione NEL cinema”. 
Quando negli anni successivi sarebbero iniziati i cosiddetti conflitti locali etnico-sociali in Africa, in Medio Oriente, nei Balcani per finire in Israele-Palestina, alcuni artisti avrebbero ripreso decisamente il tema della guerra con una riflessione sul demone connesso a rivalità e istinti mai sopiti tra etnie diverse, interessi economici mescolati a nevrosi e ricordi personali. 

In questo periodo diventano famose le sculture-installazioni retroattive di Joseph Beuys, quali Infiltrazione omogenea per piano a coda, a ricordo della sua esperienza di pilota militare tedesco precipitato nell’inverno del 1944 con il suo aereo nelle gelide steppe russe, trovato e salvato da una anziana guaritrice tartara impietosita da quel giovane semicongelato nella neve. Beuys era stato lavato e cosparso di grasso e infine avvolto in una coperta di feltro che lo aveva riportato in vita e sanato. Una vicenda al limite dell’incredibile, messa in dubbio da diversi storici militari, ma che avrebbe conferito all’artista una sorta di aura sciamanica legata ai concetti di armonia cosmica tra uomo e natura. 


Assai più recentemente avrebbe destato sensazione alla Biennale d’Arte di Venezia del 1997 la performance Balkan Baroque di Marina Abramovic (premiata con il Leone d’Oro)   legata alle tragedie della guerra civile allora in atto nel Kosovo. L’artista si era rotolata per tre giorni consecutivi in mucchi di ossa al suono di nenie slave in sottofondo.


Oggi suscitano (un blando) interesse le opere di Street Art del misterioso artista inglese Banksi alcune delle quali incentrate direttamente sulla tragedia palestinese con soggetti poetici, soprattutto sorridenti bambini in atteggiamento amichevole alle prese con militari israeliani senza volto armati fino ai denti.
Davvero la bellezza salverà il mondo come afferma un personaggio di Dostoewskij o dovremo accontentarci di una bellezza che renderà soltanto un po’ più sopportabile il mondo?
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