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LUISA MENAZZI MORETTI
LOOK AROUND

Testo in catalogo di Valerio Dehò
Poetica errante, sguardo sempre teso verso l’altrove, la curiosità come motivazione a spingersi oltre l’esperienza, la quotidianità del sentire emozionalmente oltre che del vedere. Il lavoro fotografico di Luisa Moretti opera su coordinate prossime alla ricerca analitica dell’immagine, allo scavare un solco tra l’apparenza e la sostanza della fotografia. L’artista parte dalla decisione di farsi conquistare da una realtà complessa che non è solo quella di porsi al centro del guardare, quanto di cercare sempre un punto di vista nuovo e diverso. La centralità della fotografia è vista proprio nel segno di un’erranza sia stilistica, anche se senza forme di esasperazione, di non rendersi riconoscibile nella ripetizione quanto piuttosto nella differenza. I suoi punti di partenza in questo modo coincidono con quelli di arrivo, generano un circolo virtuoso che diventa un’esperienza in forma di spirale. Dietro di questo vortice di immagini, di pensieri, libri, persone Luisa Menazzi Moretti opera per cicli mai chiusi del tutto, ma che si fermano sulla soglia della scelta, della decisione di mostrarli e condividerli, di farli uscire dalla sfera del privato e dello psichico.  

Ne nasce un vero e proprio metodo di indagine da un lato verso quello che c’è e si può vedere, dall’altro da una sua predisposizione a cercare una posizione defilata rispetto all’oggetto. Cioè non ha deciso di dare alla fotografia quell’angolazione che ha a che vedere con la visione unica e assoluta, con quella essenzialità e icasticità dell’immagine, che diventa poi emblematica di qualcos’altro. Luisa Menazzi Moretti cerca una prospettiva multipla a quello che ha scelto di rappresentare e mostrare. Non solo perché non vuole sovrapporre il suo punto di vista agli altri possibili, ma perché vi fa confluire anche la probabilistica e la casualità che c’è dietro ogni scatto fotografico. Non le interessa una forma costruttiva dell’immagine legata solo alla finalità di ottenere un effetto sullo spettatore, ma comprende che una foto contemporanea debba contenere margini per una intenzionalità non decisiva da parte dell’autore. Inoltre la sua intrinseca curiosità di viaggiatrice incessante e incurante dei tempi ma non dei luoghi, reca con se la disponibilità a cambiare idea cioè posizione rispetto alle cose viste e a lasciare una visione aperta sul mondo. 

Per questo le sue fotografie, sempre di notevole densità, hanno il sapore di qualcosa di non ancora visto e il valore di un annuncio. Quello che sta per accadere non è già accaduto, in altri termini predispone delle immagini che si fanno mentre lo spettatore le guarda. Non cerca di sorprendere chi guarda con un punctum alla Roland Barthes ben congegnato, ma vuole portare dentro l’immagine il senso del discorso. Allora si comprende come la sua scelta sia proprio quella di lavorare per cicli, per ampie sequenza che comunque possono produrre quell’effetto di Narrative Art che vuole raggiungere. La fotografia non come sorpresa o attimo irripetibile, ma la fotografia come lettura della realtà che si completa tra lo spettatore e l’immagine mentre il fotografo diventa un medium. Questa capacità sta anche nella sua idea di sguardo collaterale, cioè di non assumere la posizione di chi vuole imporre una propria visione. Il guardarsi attorno sta proprio a significare che lo sguardo continua a guardare dopo che ha guardato. Che non ci si può fermare un momento, se non per il tempo di fissare il tempo dello sguardo successivo. Nessuna immagine impositiva né positiva o negativa, la sua fotografia ha dietro di sé la consapevolezza estetica di un mondo che non cambia anche se potrebbe da un momento all’altro. In questo consiste anche la sua scelta di una fotografia che sia fortemente legata allo spettatore, al suo coinvolgimento, alla sua partecipazione, alla sua definitiva entrata nel mondo dell’artista-medium. Vi è una carica di socialità in tutto questo senza che per questo si possa parlare di ideologia, quanto piuttosto di un sentiment che accompagna tutto il suo lavoro. 

La costruzione delle sue fotografie parte da questa consapevolezza di un approfondimento della realtà nel senso di apertura alle scelte diverse, dalla posizione del certain regard piuttosto che della contemplazione dello spazio chiuso, dell’istante trascorso. La spontaneità che si rivela nel suo lavoro discende dall’entusiasmo, proprio nel senso etimologico di essere ispirato e posseduto da qualcosa di superiore, che è poi desiderio in cerca di oggetto su cui posarsi. Allora la ricerca parte e riparte infinite volte, sempre nuova, ma anche con la certezza di trasferirla sulla carta fotografica come un soggetto di emozione intersoggettiva. Il bisogno di comunicare è determinante, ma anche la disciplina dell’immagine, della coerenza, del risultato estetico. Tutti elementi che sono indispensabili per ricostruire l’insieme delle sue fotografie, il senso complessivo delle sequenze, la loro cifra nascosta in un quadro d’assieme che ricomponga senza spiegare troppo, senza fornire semplici codici di accesso. L’apertura delle fotografie di Luisa Menazzi Moretti è essenzialità per comprendere il suo lavoro in una proiezione che ancora deve stabilire tempi e modalità. Non vi sono sintesi da fare proprio perché il lavoro è in progress, è giovane, nuovo, avrà forse tempo per rileggersi o forse non succederà mai, se le premesse sono proprio nello sguardo plurale e nella ricerca del pubblico come partner emozionale e critico dell’opera. 

Già nei primi lavori di Cose di natura del 2013 era evidente questa continua tensione estetica e intellettuale. Riesce a rapportarsi contemporaneamente da un lato ai quadri della Collezione permanente della Galleria d’Arte Moderna di Genova, dall’altra ha creato delle proprie visioni che non escludevano la realtà ma al contrario la esaltavano. Riuscì ad ottenere un effetto di ritorno straordinario perché la stessa natura tornava ad avere autorità e spessore dopo essere stata  riguardata dall’arte e dalla fotografia. Come ha scritto lei stessa “Qualsiasi cosa succeda, essa è innocente, nel bene e nel male”. Forse solo il confronto tra arte e realtà può ricucire questa innocenza, può restituire una verginità allo sguardo. Proprio perché vessati da una società che produce immagini in una proliferazione ad libitum, allora c’è bisogno probabilmente di andare a cercare dei percorsi tra gli sguardi altrui e i nostri, tra quelli passati e quelli  attuali, scegliere tra le possibilità del vedere, quelle che ricostruiscono un senso a quello che si fa quando si decide di spostare la nostra visione negli occhi degli altri. In Words Luisa Menazzi Moretti è riuscita in un’impresa molto complessa come quella di portare nella fotografia le parole, la scrittura. In genere sono due percorsi che vivono solo di episodicità mentre in questo caso lei è riuscita non a creare una serie di fotografie fuori dal comune, ma è riuscita a “far vedere” le parole e dare senso circa il senso che potevano avere. 
“Words è una serie di fotografie di parole che si stavano perdendo o che si sarebbero potute perdere, e che invece volevo fermare prima della loro inutilità, prima che cambiasse la luce, si sovrapponesse una voce, si strappasse il foglio, si voltasse la pagina”. Ha usato la fotografia come archivio, come strumento di documentazione e conservazione. Sono parole e quindi frammenti di storie in cui l’osservatore è coinvolto anche se magari riguardano rimandi alla propria memoria, alle proprie immagini mentali. Ma il linguaggio può diventare iconico solo se si fa ellittico, solo se allude senza dire in modo esplicito e dichiarativo. Vi è un inizio e una fine della frase o dei sintagmi che però non è dato di sapere. Lo si può dedurre in modo immaginativo. Inoltre ha saputo lavorare anche sui supporti della scrittura, sulle textures per dare molta materialità alle fotografie. Scrivere è un fatto fisico, anche se la digitalizzazione tende a mettere questo aspetto in secondo piano, negando per esempio errori o ripensamenti e smaterializzando ogni manualità. La stessa scelta della luce dà una profondità alle immagini che si riverbera sulle parole amplificando i significati, creando risonanze tra i sensi e la memoria. Con Ingredients for a Thought (2015) ha messo in atto una narrazione simbolica sul cibo non solo come nutrimento e base di ogni civiltà, ma anche come linguaggio. Il cibo è anche un linguaggio assoluto, comunica per immagini o per ostensione qualcosa di essenziale e diretto. Luisa Menazzi Moretti nell’anno in cui tutto era condizionato dal Food ha colto un aspetto affatto diverso e lo ha trattato come se si trattasse di frasi e di parole. Il risultato è stato quello di una riflessione ampia sull’argomento, una lista che ha molto a che vedere con l’infanzia e la scoperta dei colori abbinati agli alimenti e che ne determinano anche il sapore per induzione psicologica. Un cibo per gli occhi ma anche per la memoria, un cibo accompagnato da frasi e filastrocche, da un linguaggio verbale che si unisce a quello visivo per un’estetica diversa e sinestetica che risvegliasse nello spettatore emozioni personali, ricordi, piccole memorie di felicità o dolore.
E c’è anche molta intensità nel ciclo π, numero davvero magico che ricorre nella storia dell’uomo, una costante detta anche di Archimede che nella nostra memoria ricorda soprattutto la capacità di misurare la circonferenza del cerchio. Strano destino quello di un numero irrazionale che descrive il cerchio, figura magica in cui i simbolismi religiosi sono condensati in maniera perfetta con quelli della filosofia greca. Luisa Menazzi Moretti ha dedicato a questa figura così ricorrente nelle culture di tutto il mondo, una serie fotografica lucida, sintetica, essenziale andando a cercare le immagini nel mondo industriale, delle decorazioni, nella natura, negli oggetti, creando un sincretismo religioso e culturale inatteso. Queste fotografie pur se non rappresentano delle persone, sono un esempio di come la capacità di entrare negli aspetti nascosti delle forme, sia una caratteristica del lavoro dell’artista che non si ferma mai all’apparenza ma la sa trasformare in un’idea, in una visione. E senza organizzare la serie di fotografie in un catalogo, apre a legami e relazioni nuove, senza tempo, in cui memoria e futuro sono posti sullo stesso piano. 

La più recente serie fotografica invece considera proprio l’aspetto immateriale dell’esistenza, quella parte che non si controlla e che sfugge alla razionalità. Solo rappresenta forse al meglio la sensibilità dell’artista per quel qualcosa che non possiamo nominare esplicitamente, che è appunto ineffabile, ma che possiamo soltanto collocare in un altrove che vuol dire semplicemente che non è qui, vicino a noi. La morte apre a delle domande che sono sospese sul destino dell’uomo da sempre. Possibile che tutto finisca così? Possibile che gli individui non lascino delle tracce del proprio passaggio terreno, ma solo dei ricordi nei viventi? Certamente questo è un tema estremamente difficile da inserire in un’immagine, in una sola fotografia. L’idea dell’artista è stata quella di privilegiare e di dare corpo all’idea dello sguardo perduto o dello sguardo che guarda in una direzione altra, oltre le cose, oltre la vita. Solo, questo è il titolo della serie di immagini, diventa una condizione esistenziale, una cifra di solitudine come frammenti dispersi nell’infinità dell’universo, senza meta nella illimitata dimensione dell’eternità. Attraverso una serie di ritratti di uomini, donne e bambini la dimensione della morte non ha niente di tragico se non quella di un viaggio verso l’ignoto. Ma Solo è anche un omaggio a quella sottile linea che separa la vita dalla morte anche se forse si tratta di una linea di congiunzione, a seconda del punto di vista. I confini sono anche luoghi di passaggio. Le fotografie di Luisa Menazzi Moretti sono attraversamenti, persone colte in un momento di sospensione temporale, in una condizione di presentimento di quello che sta accadendo. La dimensione temporale è quella più difficile da far entrare dentro il frame di una fotografia. In questo caso l’artista ha giocato su filtri e sovrapposizioni quasi a creare una distanza tra chi guarda e il soggetto fotografico. Distanza, altrove, tutte coordinate spaziali per raggiungere un punto imprecisato del tempo dove ci conduce la morte. In queste immagini vi è anche tutta la consapevolezza di un carico emozionale particolare. Il pathos consiste proprio nell’aderire allo stato del soggetto attraverso la costruzione dell’immagine che mantiene sempre il tono della spontaneità, cioè di tutta quella verità che ancora l’arte può esprimere. L’esperienza finale dell’esistenza ci lascia in totale solitudine, comunque questa possa avvenire; resta un problema del singolo quello di immaginare il dopo e di viverlo. Ma le foto parlano anche d’altro, di quelli stati in cui lo sguardo e il pensiero riescono ad andare oltre la realtà. Per fare questo la sua tecnica si è data una libertà ampia, ogni immagine fa diventare i volti dei territori da esplorare, delle carte geografiche. I nostri occhi seguono e cercano quello che gli occhi dei soggetti guardano, che seguono catturati da un pensiero o da una sensazione indistinta. La fotografia, il linguaggio della realtà e della precisione visiva, diventa il veicolo per qualcosa di indeterminato, di perturbante, di concreto come una domanda che ritorna senza attendere probabilmente alcuna risposta.
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