IL GIOCO DI NAUMAN
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Bruce Nauman è un artista senza stile, inelegante e scontroso, spesso inopportuno, un lucido e scorbutico costruttore di idee che aggrediscono lo spazio estetico con spietata determinazione. Ancora oggi fa problema per gli studiosi un’opera che propone (invero ci sottopone a) enigmi linguistici e test attitudinali un po’ assurdi e piuttosto antipatici: un corpus di oggetti inquieti, immagini ambigue, parole controverse, azioni inutili e ansiogene, presentato al pubblico in forma dimessa, come un bizzarro manuale di psicologia sociale. Programmaticamente antiestetico, Nauman usa la fotografia, il video, il suono, la scultura, l’installazione per produrre situazioni soggette a interpretazioni più o meno vincolanti. Non v’è mai dubbio su chi ne sia l’artefice, però lo spettatore è interpellato e sollecitato a prendere posizione, confrontarsi e reagire. In sintesi estrema, si può sostenere che l’opera di Nauman non è fatta per essere contemplata o per emozionare, ma per agire come uno strumento di comunicazione, un medium che crea contatto mentale e simbolico tra artista e pubblico, anzi tra soggetto e soggetto, tra io e tu. 

Siamo grati al curatore Laurence Sillars e al direttore della Tate di Liverpool Christoph Grunenberg di averci offerto la possibilità di ospitare  una mostra retrospettiva così intensa e ben articolata, coordinata con impeccabile dedizione dal nostro capocuratore Mario Codognato e arricchita dai nuovi, generosi prestiti di collezionisti importanti, quali sono Annibale Berlingieri, Gianluigi e Giuseppe Pero, Angela Westwater e Gian Enzo Sperone. Questa prima importante collaborazione del MADRE con la Tate di Liverpool consentirà al pubblico napoletano e italiano di conoscere in modo davvero approfondito un protagonista difficile e affascinante. Più cinico e disincantato degli artisti pop, più cerebrale dei concettuali, più secco e coinciso dei minimalisti, più esuberante e comunicativo dei protagonisti di Fluxus, Bruce Nauman è l’iniziatore di una cultura visiva potente e originale. La sua antiestetica ha promosso una pratica dell’arte come decostruzione del linguaggio considerato nella sua complessità sociale e culturale. Nell’indossare la maschera duchampiana, impassibile e sfrontata, egli ne ha insidiato il discorso, svelando la fragilità, l’incertezza ontologica ma anche l’arroganza degli enunciati artistici. L’artista, parafrasando un suo celebre titolo, è destinato a fallire. Eppure con la sua opera votata al fallimento Nauman ha disegnato una nuova traiettoria del divenire artista, un tracciato di possibilità esplorate coscientemente o non dalle generazioni susseguitesi fino ad oggi e da esplorare ancora a lungo per quelle che verranno.

I lavori in mostra ci raccontano che tutto comincia negli anni Sessanta: tempo di grandi trasformazioni culturali in cui l’irruzione dell’immaginario e del simbolico deforma l’autorappresentazione della società occidentale; ma anche decennio delle neoavanguardie impegnate a ridefinire lo spazio artistico in cui Nauman sopraggiunge.  Ed è perciò notevole il modo in cui il giovane artista annuncia il suo arrivo, rimescolando e riutilizzando disinvoltamente tutti gli strumenti linguistici cari alle neovanguardie per produrre cortocircuiti formali e concettuali. La sconcertante attualità di Bruce Nauman può essere meglio compresa, se prendiamo sul serio l’insolenza critica con cui mostra l’inutilità del linguaggio dell’arte, ogni volta che si rinchiude dentro il proprio spazio espressivo, il recinto dello stile, le procedure formali dell’estetica anche rinnovata. E se poi percepiamo che le sue azioni di disturbo sono tentativi di esplorare il mondo reale brutto, sporco e cattivo con ogni mezzo artistico, rischiando consapevolmente il non senso e l’abisso della banalità indicibile. Possiamo così verificare senza inibizioni quanto l’immaginario di Nauman sia condizionato dalla lingua e dalle immagini chiassose della cultura di massa. E come certi giochi di parole, i doppi sensi a sfondo sessuale, le improvvise cadute di tono, lo spirito sarcastico di certe istruzioni coercitive siano diretta espressione di una sensibilità attenta al valore d’uso e a quello simbolico della lingua e della comunicazione popolari. 

Come sappiamo, ci sono due Wittgenstein: il filosofo del Tractatus che separa il campo del dicibile da quello dell’indicibile e il pensatore delle Osservazioni e delle Ricerche, teorico dei giochi linguistici. L’opera di Nauman non produce definizioni analitiche dell’arte. I suoi titoli, le sue frasi, le sue immagini riproducono l’ambiguità del reale, l’incertezza del pensiero, il dolore dell’insensato, il sentimento crudele dell’incomunicabilità, azioni e reazioni gratuite e ripetitive: insomma, tutto ciò che normalmente sperimentiamo nella vita quotidiana. Diventare artisti significa riscattare l’impotenza esistenziale nella brillantezza morale di un gioco linguistico, vedere ciò che siamo e come ci comportiamo e trarne le dovute conseguenze con un po’ d’ironia, magari qualche sarcasmo, ben sapendo che il gioco è sempre una cosa seria, di vitale importanza. Il contesto espositivo (la galleria, il museo) è la palestra in cui ci si esercita, si addestrano i muscoli, ci si può annoiare ma anche divertire provando tecniche e strategie, ma Nauman ha dimostrato con largo anticipo sulla consapevolezza attuale di tanti giovani artisti che lo spazio della realtà, il mondo che è fuori, la vita quotidiana, il rapporto con gli altri sono il vero campo di battaglia. 

