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Quando nasce, sul finire dell’ottocento, il cinema ha già due facce. C’è n’è una che ama la realtà e la trascrizione puntuale degli eventi, c’è n’è un’altra che si perde nelle possibilità fantastiche del sogno. C’è il cinema dei fratelli Lumière e c’è il cinema di George Méliès. 

Naturalmente questo distinguo non è da intendersi in modo drastico, come una linea di demarcazione netta, piuttosto è una possibile chiave di lettura: le cose sono quasi sempre più complicate delle definizioni, ci sono i casi particolari, le terre di nessuno, le zone franche. Gli echi di questa macroscopica tassonomia arrivano fino agli albori della videoarte, quando si parla di video caldo e freddo per distinguere i video d’artista strictu sensu dalle opere che in qualche modo avevano a che fare con la documentazione di eventi, per esempio di happening o performance
. Anche stavolta – però – si tratta di categorie troppo grandi per non prevedere al loro interno sottoinsiemi e contaminazioni. Gli effetti sono palesi: la fiction si traveste da verità, la cronaca sfuma nell’invenzione, lo spettatore è spiazzato, catturato, ipnotizzato o stuzzicato da questo continuo accavallarsi dei differenti livelli di lettura. Un po’ come se la realtà, al pari di un disegno o di un immagine digitale fosse composta di più livelli, come strati contigui. 

Una mostra come Pittura Elettrica - che si propone  come un’indagine dedicata alla ridefinizione della pittura in rapporto all’incidenza con i nuovi media – tiene conto anche di questa sovrapposizione e di questo slittamento tra finzione e realtà: parla della nuova realtà o del nuovo modo di percepirla, non disdegnando – nella rappresentazione – una certa necessaria ironia. Il rapporto tra pittura ed immagine digitale (ma si potrebbe anche dire immaginario video o cinematografico) è insieme conflittuale ed estremamente proficuo: non solo da un punto di vista puramente iconico, ma anche per quanto riguarda le dinamiche di rappresentazione e - in un certo senso - lo sguardo. 

Differente è l’approccio e le soluzioni degli artisti invitati a prendere parte al progetto, unico aspetto comune – seppure anche questo variamente declinato -  è, forse, una discreta, ma decisiva presa di distanza rispetto a quelli che sarebbero riferimenti troppo smaccati all’immaginario legato ai nuovi media. E si tratta di una presa di posizione rivelatrice.

Così i quadri di Alessandro Bazan sono dipinti con un tratto veloce, costruiti da un controluce che sembrare serrare in una morsa i personaggi dinoccolati e vagamente surreali; c’è una vena feroce che attraversa quei frammenti di scene, quegli istanti bloccati come fossero epifanie improvvise: è qualcosa di molto simile ad un guizzo, dai colori acidi e dal sapore agro, che subito cristallizza. 

Al contrario, un tecnica lenta e minuziosa è necessaria per Fulvio di Piazza alla messa fuoco nitida di un universo immobile e misterioso: con una calligrafia sottile ed esatta l’artista mette insieme immagini visionarie, territori inesplorati, sommersi. I colori accesi, contrastanti enfatizzano la straniante sensazione di avere di fronte un mondo impossibile, eppure compatto nella sua definizione, paradossalmente coeso e coerente.

Un’intrinseca potenza caratterizza le figure di Stefania Fabrizi: che sono imponenti – certamente – per la costruzione statuaria, ma anche per l’afflato epico che le attraversa. Qualcosa che è eroico e struggente allo stesso tempo. Alla solida costruzione formale, l’artista affianca una capacità di sintesi di soggetti e suggestioni provenienti dagli ambiti più differenti: dall’immaginario cinematografico, a quello letterario. Così non si tratta semplicemente di spunti, ma piuttosto di un intreccio di ispirazioni eterogenee, eppure perfettamente fuse e rielaborate.

Marco Colazzo somma ad una trama pittorica gestuale, la riproduzione esatta bambole, pupazzi, burattini, macchine giocattolo: il tessuto informale fatto di pennellate e colature pare raffreddarsi d’improvviso, la distinzione tra fondo e figura cade, improvvisamente ed in modo repentino. E’ un tutt’uno affascinante, in cui i pupazzi rappresentati finiscono per diventare spiazzanti alter ego di chi guarda. 

Luca Matti dipinge in bianco e nero: nei suoi quadri ci sono città, come agglomerati di edifici a parallelepipedo, cieli plumbei, personaggi appena schizzati, eppure carichi di una forza espressiva calibrata solo sulle possibilità del disegno. Ed è nel disegno, forse, il possibile medio proporzionale che regola i rapporti tra pittura, immagini digitali, nuovi media. Tant’è che è un disegno a prendere vita nelle brevi, ma fulminanti animazioni del giovane artista toscano.
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