[image: image1.jpg]]
i} 0L




[image: image2.png]


                                          
   
[image: image3.jpg]GALLERIA | MARIE-LAURE FLEISCH




[image: image4.jpg]



Il Futuro dell'Umanità è una libreria
Intervista in catalogo di Fortunato D’Amico a Chiara Dynys

Chi è l'artista?

Ho sempre pensato che un artista fosse un precognitore, un visionario calato nella quotidianità della vita. Non credo che l'ispirazione artistica sia da cercare in luoghi trascendentali o in situazioni eccezionali. Ritengo che la "visione" sia parte dell'essere artisti. 

E' nei momenti banali, magari guidando la macchina o preparando gli spaghetti, che arrivano le immagini e le informazioni, utili per la creatività del mestiere.

C’è differenza tra essere artisti di questa epoca o esserlo stato cinquant’anni fa?

La differenza sta nella misura della libertà.

Cinquant’anni fa l’artista pensava di essere più libero. Probabilmente non è così perché ha sempre dovuto lottare per comunicare il suo linguaggio. Era un personaggio isolato. Oggi l'artista è libero solamente nel momento in cui riesce a permettersi l’isolamento, quando non deve più interagire con il sistema quotidiano. L’artista contemporaneo subisce molte pressioni nel suo lavoro che è svolto, sempre di più, a contatto con molte persone.

Questa situazione lo rende meno libero rispetto al passato. 

E' cambiato il confronto, l’interlocutore adesso è internazionale e non c'è più l'artista italiano, tanto meno milanese.

Al suo posto c'è un personaggio che vive sradicato dai contesti culturali tradizionali e persegue una vita nomade, distante dai gruppi o dalle comunità sociali. Per quanto trasgressiva, questa situazione viene ritualizzata dalla quotidianità. Egli vive dappertutto, dentro una realtà in continuo divenire.

Come si è evoluto il ruolo dell'artista?

Il ruolo dell’artista non è cambiato. Semmai ha ampliato la sua sfera d'intervento e la responsabilità di coprire più competenze, sperimentando più linguaggi.

L’artista contemporaneo potrebbe fare il consulente nella costruzione di un'area di una grande metropoli, essere il mentore di situazioni progettuali che si prospettano verso il grande pubblico. In un passato recente l’artista viveva dentro il suo guscio, facendo parlare di sé attraverso gesti innovatori che comunque restavano circoscritti all'interno della comunità artistica. Oggi deve cercare di uscire fuori da quest’ambito ristretto, per costruire le nuove forme del linguaggio contemporaneo e perché, in mezzo a tutta questa offerta di virtualità digitalizzata e bidimensionale, l'arte ha ancora più bisogno di esperienze vere e tridimensionali. 

La funzione dell’artista del futuro sarà, come sempre, di ricostruire il mondo.

In quale metafora si riflette l'artista contemporaneo dopo aver abbandonato la sua condizione di creativo solitario?

Adesso l’artista è un regista. Di solito ha un gruppo di persone da organizzare e coordinare, assistenti e giovani artisti con i quali viaggiare per conoscere luoghi e persone o ad esempio preparare i materiali per l'allestimento di una mostra.

Compagni di viaggio che realizzano insieme a lui questo film dell'arte, ogni volta rischiando il fallimento della produzione. Un lavoro di èquipe dove non c’è un punto di ritorno a casa, né un momento in cui si rientra ad incontrare gli amici in un luogo condiviso da tutti. Non ci sono spazi per ritrovarsi insieme, scrivere una dichiarazione di intenti o ad esempio redigere le pagine di una rivista. Una volta a Milano c'era il Bar Jamaica dove gli artisti si incontravano per confrontarsi tra loro in un momento storico in cui l'arte era anche un dialogo aperto. 

L’artista del futuro sarà un personaggio impegnato a riedificare il mondo, collaborando insieme ad altri nella stesura dei progetti e delle visioni. Ritornerà a condividere la vita con gli altri.

L'arte è rivoluzione?

Una volta gli artisti erano personaggi che lottavano contro il sistema. L’arte è il momento forte di quella che una volta si chiamava in modo convenzionale rivoluzione. È il momento di rottura concretizzato tramite un’operazione consapevole, non con una bomba gettata a caso per creare sensazionalismo. 
L’arte rompe gli schemi per riedificare altri sistemi che guardano al futuro. 

In questo clima babilonico come si fa a riconoscere l'arte dal marketing?

La vera arte ha sempre annunciato i grandi cambiamenti della società. Borromini, Michelangelo, Piero Manzoni, sono stati prima di tutto dei grandi personaggi. Per questo la storia li ricorda come grandi artisti che hanno dato una svolta al linguaggio dell'arte e della conoscenza. Possiamo affermare che la qualità dell'arte sta dietro le persone che si occupano della sua produzione.

Cosa consiglieresti ad un giovane che vuole intraprendere il mestiere di artista?

Si diventa artisti per caso… mi piace molto questa idea. Ognuno ha un suo percorso, diciamo anche casuale, di incontri e circostanze che fanno parte del suo destino. Ognuno ha una sua dose di fortuna. Bisogna comunque crederci. 

Quale sogno nascondi nel cassetto?

Tra i sogni nel cassetto che vorrei realizzare c'è quello di costruire una grande scultura abitabile, in cui inserire altri oggetti per rappresentare il mio concetto del vivere quotidiano.

Vorrei creare un mondo di oggetti che rientrino in un linguaggio condiviso con altri.

E' logico che non posso costruirlo da sola, lo farò con dieci architetti, con dieci esperti di urbanistica e di paesaggio, con altri dieci curatori, e con te che organizzerai tutti noi.

Mi interessa questa interazione assoluta. Può sembrare un sogno megalomane, impossibile, ma non importa: lo devo assolutamente realizzare!

La tecnologia e la ricerca consentono oggi all'artista di costruire il proprio universo, usando linguaggi differenti, integrati in una visione olistica. Questa non è forse libertà?

E' una domanda che mi piace molto. Prima, parlando di libertà, ti avevo detto che l’artista adesso subisce più pressioni e forse pensa di essere meno libero. Tu invece mi dici di questa grande possibilità di autogestirsi la ricostruzione del proprio mondo. Se mettiamo insieme queste due riflessioni scopriamo che l'artista da una parte è più vincolato, dall'altra pensa addirittura alla forma da dare al mondo. La questione dell'indipendenza, così come l'abbiamo considerata, si deve relazionare anche con la committenza. Questa può dare o togliere all'artista una grande libertà. Magari condizionando l'opera, non nella costruzione del concetto, ma nell'investimento economico per realizzarla. Prima il gallerista vincolava la vita e il percorso dell'artista, ma anche il grande mercante d'arte, ottimo compagno di strada, sosteneva il suo lavoro. C'era anche il collezionista che visitava lo studio e sceglieva i quadri da comprare, a volte commissionando un nuovo lavoro.

Adesso non è più così. I committenti cambiano da progetto a progetto e i musei sono degli interlocutori diretti dell’artista. I curatori e i direttori di queste strutture frequentano l’artista direttamente. Così gli eventi vengono costruiti dall’artista stesso con grandi rischi e spese di realizzazione. La stessa committenza che realizza un evento in un grande museo, oggi è diventata anche la multinazionale che lo sponsorizza. Le fondazioni bancarie sono tra le nuove protagoniste del mercato dell'arte.

Il mercato dell'arte è quindi cambiato moltissimo. L’artista è proiettato in un sistema dove è sempre più necessario comunicare con un'area di professionisti del management. Secondo me l’artista contemporaneo non è ancora abbastanza spregiudicato per ammetterlo. 

Che differenze trovi tra il modo di operare degli artisti europei e quello di altri continenti?

L’artista europeo secondo me ha una maggiore consapevolezza della storia. Credo che abbia una capacità, come dice Pasolini, di visualizzare il sopra e il sotto. L’artista europeo è in mezzo e riesce a vedere il passato e ad immaginare il futuro, anche se oggi stiamo vivendo, come gli americani, una forte crisi di identità.

Gli artisti dell’America Latina li vedo più spirituali, secondo me con grandi capacità di espressione. Molto forti nelle convinzioni, posizionati sulla strada della passione. Lo vedi anche dal punto di vista della cinematografia. Gli artisti dell’America Latina ti raccontano delle storie che in qualche maniera stanno sempre su questa traiettoria.

I cinesi si autodifendono molto bene. Il loro è un mercato dell'arte autoalimentato e in implosione. Si presentano come nuovi soggetti, hanno molte potenzialità economiche e vogliono crescere in fretta. 

Hai prodotto quasi tutti i materiali di questa mostra in Siria. Perché e che rapporto hai con questo Paese?

E' un rapporto molto forte e difficile anche se gli artigiani con cui lavoro sono interlocutori intelligenti. L’interesse nel denaro passa in secondo piano, rispetto al coinvolgimento che hanno per costruire qualcosa con l’artista.

Dicono che questi posti sono a rischio, ma io non li vedo così. Nel deserto mi sento al sicuro; non so perché. Il deserto è così sassoso che farebbe paura a chiunque. Quando percorri gli spazi per raggiungere Damasco sei in una landa pietrosa dove non prende neanche il telefono. Se ti senti male sei finito. La Siria è meravigliosa, ha dei siti archeologici incredibili e in fondo i siriani sono un popolo profondamente radicato nella storia dell’umanità.

Ho fatto un film sulla Siria. Produco in questo posto perché ne sono innamorata, perché è pieno di difficoltà, perché ogni volta che vai rischi che succeda qualcosa.

Come nasce il progetto di Labirinti di Memoria?

L’idea di questa mostra, se vogliamo dire la verità, è nata principalmente da te perché non mi sarebbe mai venuto in mente di organizzare un evento all’interno dell’Archivio Centrale dello Stato. Quando tu mi hai invitata a vedere questo luogo, la prima cosa che ho pensato è stato: "scappiamo" (risata). Per educazione e per la stima che ho per te mi sono detta: "vediamo il posto poi scappiamo; diciamo che non si può". E invece pian piano sono entrata sempre di più nella logica di questa ossessione: fare questa mostra. Ho capito perché mi avevi chiamata in quel luogo che prima ho trovato assolutamente assurdo: forse è il posto giusto per il mio linguaggio artistico. Io parlo di passaggio, di attraversamento, di ribaltamento; qual è il posto migliore per attuare tutto questo se non l'Archivio Centrale dello Stato? Camminare in questi spazi rimanda all’idea dell’impossibilità di contenere la memoria e la conservazione della storia. Hai la sensazione della precarietà dell'esistenza.

Con quali criteri hai impostato la produzione delle opere e strutturato l'allestimento dello spazio?

Ho impostato la mostra partendo dalla paura di perdermi, che mi sovviene ogni volta che penso agli spazi dell'Archivio. Ho lavorato su questo esorcismo; ho voluto, attraverso un percorso dentro di me, proiettato nell'architettura di un edificio preposto alla catalogazione delle memorie, visualizzare la paura e il suo significato. In qualche modo ho tentato di costruire dei momenti metaforici ponendomi delle domande. Come potremmo perderci? Come possiamo esorcizzare questa paura quotidiana? Perché non riesco a visualizzare la fine di un cunicolo? Da dove veniamo? Perché non ricordiamo più niente? Ho cercato di metterla insieme tutta questa paura per creare immagini e installazioni.

Potresti descrivere brevemente l'intero percorso della mostra?

Un'opera in acciaio formata da due parole che troneggiano come un monito, accoglierà i visitatori che potranno leggere, criptato all'inverso, il titolo dell'opera "Memoria ed Oblio".

Nella sala d'ingresso ancora un grande lavoro dal titolo "Doppio Sogno". Nelle due piccole stanze a fianco si svolgeranno le proiezioni dei due libri interattivi, uno di epistolari e l'altro di diari.

Un altro libro interattivo, proiettato sullo schermo con una proiezione di documenti originali italiani, è presentato nella sala convegni.

Lungo il percorso dei depositi, il filmato in un piano sequenza che riprende lo stesso Archivio in mezzo a due grandi librerie.

"Cage One" è un’opera sistemata nella parte finale del primo grande corridoio. Una scultura composta da una gabbia d'oro con uno specchio retrostante in cui ci riflettiamo insieme ai libri.

Nella scala a chiocciola ho eseguito un wall drawing a colori: "Il futuro dell'umanità è una libreria".

Si rientra nel deposito per assistere ad un'altra installazione specchiante, sul fondo del corridoio, dal titolo "Cage Two".

Tre colonne costruite con libri sormontati da un libro aperto, materiali già presenti nei depositi, dedicati agli scavi archeologici.

"Anomalie", collocate da un'altra parte del percorso, sono lightbox che riassumono il mio viaggio mentale e fisico nella distonia. 

Sulle pareti del lungo corridoio di raccordo sono evidenziate le scritte tratte dal testo la Biblioteca di Babele di Jorge Louis Borges. All'uscita, sul grande scalone, ancora una dicotomia al neon, una in rosso e l'altra in verde, con scritto in corsivo: "Tutto, Niente".

Nella grande piazza interna svetta l'imponente opera "Ad Astra", una scala d'acciaio con, su ognuno dei gradini, il racconto di alcuni tra i più importanti fatti italiani e l'anno di riferimento.

"Tutto scorre" è invece una scritta in stampatello approntata a terra col supporto di pietre colorate.

E le opere collocate nella Galleria MLF di Marie-Laure Fleisch?

In galleria l’esposizione Più luce su tutto apre, per la prima volta all’interno del mio percorso artistico, a una sperimentazione che accosta luce e carta, due materiali in grado di ritrovarsi nella medesima leggerezza. 
Una grande installazione di oltre 10 metri, dal cui titolo prende nome la mostra, in cui la carta è protagonista e che ho interpretato come pagina, in senso proprio, e come pagina della mente, che contiene tutte le pagine. Si tratta di una grande libreria di 369 volumi di vetro, dove ciascuno può riconoscere la propria biblioteca ideale, ovvero la propria sensibilità. Alcuni di essi sono illuminati internamente ed emanano luce: sono letteralmente “illuminanti”. In quest’opera, alla visione dell’Archivio (oltre 100 chilometri di scaffalature zeppe di faldoni ricchi di documenti e informazioni, che tracciano le ombre di una Babilonia sommersa, di un puzzle della memoria tanto fitto) si contrappone la mia visione, in una forma luminosa e trasparente. 
L’intera esposizione indaga concetti vicini a quelli appena descritti e sempre sospesi tra memoria e oblio. Il Gobbo è un lavoro che racconta un gioco combinatorio di scrittura, luce ed emozioni private, utilizzando la forma dello strumento che a teatro o in uno studio televisivo ha il compito di suggerire. 
Infine, Parole nel vuoto, un grande libro “in folio” dove appaiono, grazie a una retroproiezione, frasi letterarie che hanno accompagnato la mia vita e il mio lavoro e che si formano a partire da gocce cadute sulla pagina aperta.
Archivio Centrale dello Stato











