Caldo astrattismo partenopeo

E’ possibile dare una fisionomia all’astrattismo partenopeo? E’ possibile cioè ravvisare nella produzione degli artisti più e meno conosciuti dell’area napoletana una pronuncia espressiva che la caratterizzi, che ne rappresenti una sorta di identità, di peculiarità nell’ambito dei più vasti movimenti astrattisti cresciuti e alimentatisi sul territorio nazionale? Forse. Ogni definizione riassuntiva dell’arte di un territorio rischia di diventare schematica e per certi versi arida. E tuttavia a Napoli l’arte dei protagonisti dell’astrazione nelle sue varie espressioni è stata segnata da una singolare compattezza di esiti, entro un flusso della ricerca che se non ha dato, se non di rado, emergenze  assolute, non ha avuto di fatto una funzione gregaria e andrebbe indagata dunque più a fondo. Anzi dell’astrattismo partenopeo potrebbe dirsi, con qualche azzardo, certamente, ma con convinzione, che molta della sua produzione sembra possedere un singolare timbro intrinsecamente caldo sul piano espressivo, riflesso forse dalla solarità mediterranea che nonostante i guasti del Belpaese, e del Sud in particolare, ancora è presente e chissà per quanto ancora nelle nostre terre. A ben riflettere non è un segno distinguibile scientificamente, è piuttosto un riflesso dell’emozione, un avvertimento interiore, che registro da tempo incontrando gli amici artisti e seguendoli nella loro avventura. Si dirà che il critico deve giustificare le sue affermazioni, non affidarsi all’impressione. Certo. Ma a volte un’intuizione fondata sull’avvertimento può aprire spazi insondati di lettura e di interpretazione. Dunque un segno di solarità quasi sempre più implicito che esplicito, affidato alle soluzioni espressive, al modo stesso di incontrare la geometria, ad esempio, piuttosto che da un esteriore sviluppo cromatico o compositivo. Raramente infatti l’arte partenopea, in particolare quella orientata verso l’astrazione geometrica, si affida ad un’espressione puramente celebrale, emotivamente distaccata. Più spesso il segno è vibrante e vibrato, pure nell’equilibrio e nella misura della composizione, assume sovente un implicito significato psicologico e  spirituale.
Come nell’arte di Enea Mancino, rigorosissimo direi nella scansione compositiva delle sue opere, fondate si direbbe su di una idea matematica, attento a coniugare sensibilmente sperimentazione visiva e apprensione estetica, con una cifra che trascende l’opera e rivela un forte retroterra spirituale. Ma tutti gli artisti del gruppo che qui si presenta  possono leggersi, sia pure all’interno di personali varianti, con analoga prospettiva critica. Renato Barisani può dirsi l’estremo superiore della traiettoria geometrica e astratta dell’arte partenopea. Non solo per la riconosciuta qualità del suo lavoro, ma anche per la sua finezza visiva, vigilata con una tensione raramente espansiva, che anzi sembra sempre chiudersi in sé, essere informata da un movimento centripeto della forma, annettendo movimenti interni, sia pure con variazioni anche minime, formali e cromatiche. Notevole l’opera di Carmine Di Ruggiero, una forma aggrovigliata, chiusa a crisalide, che ricorda appunto, nel suo intrico di segni  immersi in una temperie variegata e impenetrabile, suggestioni di una improbabile zoologia. Un  fine ripiegarsi  di piani  in un contesto visivo informe, in cui pullulano segni anche minimi, alludendo ad un’ esistenza sconosciuta che in sottofondo, come in un sipario d’anima, caratterizza la stessa superficie, segna l’opera di Antonio Izzo. Gianni Rossi si ripresenta con la sua misurata geometria, giocata nel contrappunto tra rilievo formale e suggestione materica e tonale della superficie. Se a primo avviso la sua opera appare distaccata, in realtà trapelano sempre dallo spartito superficiale  segni anche minimi che interpretano le sensualità dell’emozione e i guizzi del sentimento. Più dichiaratamente evocativa l’opera di Eldorado Ferrigno, una duplice sagoma dal segno variabile, frastagliato, informe, che fa da contrappunto ad una geometria nitida e rigorosa, cromaticamente compatta, che recupera nel suo dispiegarsi orizzontale vaghe allusioni naturalistiche. Anche Antonio Gallinaro parte da una forma allusiva, quella di un monte o di una piramide, nera su fondo bianco, e dunque fortemente contrastata, cui annette un segno elastico, teso e leggero, che sposta l’immagine su di un piano più squisitamente mentale. Interessante il gioco interno e articolato di sagome triangolari su fondo compatto di colore blu di Alberto Lombardi. Il triangolo giallo finisce per essere il garante prospettico delle forme più scure, in un fine giochi di equilibri visivi. Mario Stoccuto ha elaborato una sorta di tavola musicale, con diagrammi lineari e note puntiformi che paiono ritmare un senso interiore, cromatico e visivo. Magmatica, si direbbe implosiva, la forma nucleare di Pasquale Coppola, il cui luminoso e variegatissimo segno cromatico è di una forte e materica densità. La struttura di Renato Milo  recupera le suggestioni della macchina immaginaria che chiude in sé il suo mistero, nella enigmaticità della sua funzione costruttiva, ma anche nella “mostruosità” astratta dei suoi meccanismi. Poi l’opera di Aldo Fulchignoni, un elegante oblò che affaccia su di uno spazio interno, attraversato da fasci di luce, con una  geometria segnica elegante e tonale. Infine le geometrie di Antonio Perrottelli. Sono sagome libere di galleggiare nello spazio: forme dalla  trama geometrica lineare, che assumono in sé il variabile rilievo cromatico. Il colore diventa cioè segno, è esso stesso il luogo degli equilibri visivi. Sicché la forma assume un carattere autonomo, si fa miracolosamente contenitore e contenuto.  
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