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Testo di Elena Pontiggia - estratto 

POP ART E ALTRE COSE

ARTE A MILANO NEGLI ANNI SESSANTA
Sembra Pop Art, invece non lo è: così Dino Buzzati, nel marzo 1966, titolava una sua recensione. Potrebbe essere un’ideale didascalia anche di questa mostra, se per Pop Art si intende la pittura di Warhol e compagni. Non c’è artista che non abbia preso - subito o gradualmente - le distanze dal movimento americano, accusandolo di essere un inno al consumismo (la parola, tra l’altro, riprendendo le teorie di Victor Lebow - il suo Price competition è del 1955 - iniziava a diffondersi proprio in quegli anni). Ecco, per esempio, il giudizio di Baj: «La Pop Art… partì da premesse ironiche e dissacratorie della società consumistica… Ma poi divenne la monumentalizzazione e la celebrazione di quella società che voleva criticare. […] In cosa consiste la Pop Art? In una visione enfatizzata dei simboli della vita americana: la bandiera e il tirassegno, l’hamburger, la Campbell Soup; il fumetto ingigantito […]; le riproduzioni di Marilyn e della sedia elettrica; le lattine di birra; i numeri; gli strumenti di lavoro come asce, martelli e catene; la Coca Cola; il concetto asettico del nudo; l’accozzaglia di ferri vecchi e arrugginiti provenienti dal macchinismo industrialista […]. L’elenco può allargarsi all’infinito». 

A Baj fanno eco un po’ tutti gli artisti con cui abbiamo parlato in occasione di questa mostra. «Penso che la Pop Art sia stata la celebrazione del consumismo» dice, tra gli altri, Mariani. E ancora: «Io non pensavo di fare Pop Art, ma qualcosa contro» ricorda De Filippi. «Ho sempre energicamente rifiutato l’appellativo di pop» ha affermato Adami. E Stefanoni amava ripetere un giudizio di Scanavino sulla sua pittura: «Ma quale Pop Art, Tino! La tua è una pittura bizantina, i tuoi oggetti sono icone». Sono tutti rifiuti e distinguo che richiamano alla memoria la reazione di Schifano raccontata da Fulvio Abbate: «‘Ma è vero che sei un pittore pop?’ E lui prendeva a lamentarsi: ‘Non puoi dirmi così, non puoi dirmi così!!!’».

Se il rapporto con la Pop Art statunitense è conflittuale, quello con la Pop Art inglese (ma anche col gruppo francese di Figuration Narrative) è più stretto, come vedremo. Le opere di Hockney o Kitaj, di Hamilton, Caulfield o Tilson, impostate su composizioni più complesse e narrative, su addizioni di elementi, su rimandi letterari e sociali, e in generale più attente alla declinazione del colore, sono più vicine agli artisti milanesi di Lichtenstein o Dine. Il termine “Pop”, dunque, va inteso qui in un senso più allargato ed europeo. L’arte propriamente americana esercita anch’essa un influsso profondo, ma il suo linguaggio si carica di significati critici o comunque lontani dall’esaltazione del consumismo che vi si scorge. «Abbiamo assimilato l’alfabeto della Pop Art, quel modo di dipingere immagini popolari, ispirate al cinema, al fumetto, ecc., ma poi abbiamo espresso concetti completamente diversi, che con la Pop Art non hanno niente a che fare: io ho riflettuto sul sociale, altri sulla politica» precisa Sarri.

Anche l’assonanza di motivi, quando esiste, è tradotta in uno stile più raffinato e mentale. «Con la Pop Art non mancavano punti di contatto continui: quando ti trovi a raccontare il quotidiano, ad esempio le stazioni della metropolitana, la realtà simbolica è la stessa. Diversi, semmai, sono il concetto e la rappresentazione della forma» puntualizza Adami. Del resto nel 1964, l’anno in cui alla Biennale di Venezia si presenta la Pop Art, a Milano si apre la Galleria del Levante di Emilio Bertonati, che fa conoscere in Italia la Nuova Oggettività tedesca e non è priva di influssi sugli artisti milanesi. «La restituzione ottica e quasi tattile della materia che c’è nei miei quadri deriva da lì. […] A me interessava l’oggetto come era dipinto da Grosz, Dix, Schad» dichiara Mariani. 

Nel contesto milanese, poi, agiscono variamente anche altre suggestioni: la lezione della metafisica dechirichiana, col suo mondo di oggetti enigmatici e straniati (Tadini, Archeologia con De Chirico, 1972); la memoria classica del “Novecento” (sia Adami che Mariani e Pasotti sono stati allievi di Funi); l’interesse per il dadaismo e il surrealismo, documentati fin dal 1954 nella galleria di Arturo Schwarz, amico di Breton e Duchamp. È attraverso questi linguaggi alti e concettuali che si assimila la lezione bassa della tendenza americana e si trovano affinità con quella inglese. Nasce così una Pop Art aristocratica, animata da una classicità plebea, da un’anticultura colta, da un mondo di icone apparentemente banali, ma in realtà complesse e segnate da reminiscenze sapienti.
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