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Testo di Alessandro Beltrami
PUGLISI. L’ARTE SENZA AGGETTIVI

Il Grande Sacrificio, largo sei metri e alto due, esposto nella Sacrestia del Bramante di Santa Maria delle Grazie, è il più grande dipinto di tutta la produzione di Lorenzo Puglisi. Un muro nero da cui emerge una sequenza ritmica e fluttuante di segni bianchi in cui riconosciamo immediatamente l’eco delle teste e delle mani di Cristo e degli Apostoli dell’Ultima cena di Leonardo, il cui fantasma resiste aggrappato a un muro a poche decine di metri da lì.
Puglisi ha dedicato al capolavoro vinciano diverse opere, ognuna leggermente diversa dall’altra come una serie di variazioni barocche su una linea di basso. È una prassi sistematica del suo lavoro: le sue tele si fondano su Caravaggio soprattutto, Velázquez e Goya (i due autori alla base della Crocifissione e del Cristo nell’Orto degli Ulivi in mostra con il Grande Sacrificio), Correggio, Rubens e Rembrandt. È la grande pittura.
Non esiste forse immagine tanto sfruttata quanto l’Ultima cena leonardesca, insieme alla Pietà vaticana di Michelangelo: dalle arti visive, alla cinematografia, all’ambito pubblicitario, al merchandising. La sua replicazione nell’ambito della pittura destinata ai luoghi di culto o di ispirazione sacra implica nella maggior parte dei casi lo sfruttamento della notorietà dell’immagine senza ripensarne le motivazioni profonde. Puglisi, al contrario, sviluppa un discorso nuovo, capace anche di riportare una giusta e nuova attenzione sull’originale. Se non muovesse da un’immagine consolidata nella memoria collettiva, difficilmente riusciremmo a seguirlo allo stesso modo. Di Leonardo Puglisi è come se rielaborasse non il Cenacolo ma la suo eco. Ogni ricordo in quanto tale è sottoposto a processi di ricostruzione, di alterazione, di mediazione operata dal tempo, di sedimentazione dell’esperienza dell’istante.
Puglisi lavora per una completa rimozione del dettaglio. Da un parte con un nero che satura lo spazio, elimina qualsiasi contesto possibile e rende illecito ogni particolare: in un certo senso scarnifica il discorso di qualsiasi aggettivo, di inciso e di struttura complementare, per ridurlo alla proposizione base: soggetto-verbo. Dall’altra opera una ulteriore scarnificazione degli elementi sopravvissuti, tracciati con colpi e velature di colore bianco solo screziate di rosso o giallo: le teste e gli altri elementi che noi riconosciamo come parti anatomiche sono in realtà gesti pittorici compendiari che non “dettagliano” nulla o quasi di un volto o di un arto.
Puglisi, in sostanza, “ritaglia” dal totale i soli elementi a suo avviso davvero portanti dell’immagine e che ne costituiscono il nocciolo semantico. Così facendo arriva al riconoscimento per una consumazione della forma: nell’accezione derivante dal latino cum-summa, “fare la somma”, ossia “compiere”, “portare a compimento”, “completare”. Consumare per comprendere, consumare per assimilare. Nei quadri di Puglisi il sistema di dettagli che lameggiano sul nero come fosfeni è il residuo di un flash accecante di una visione che persiste, come un fantasma, sulla retina. Ogni dipinto è la memoria dell’esperienza di un’abbagliante cecità.
