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A partire dal XX secolo, la scultura si affranca dal proprio lungo passato accademico per esplorare nuovi orizzonti. Oltrepassando la pura rappresentazione e l’idealizzazione, essa invita al percorso e alla riflessione, suscita emozioni, rimette in discussione. Numerosi movimenti hanno visto la luce in parallelo, e, nel cuore di questa effervescenza formale ed intellettuale, gli artisti si situano spesso al bivio di diverse tendenze.  

Architettura, archeologia, scenografia: l’arte di Maria Cristina Carlini attinge regolarmente ad altre discipline, contemporaneamente ad una interrogazione del  passato, e, da lì, anche del futuro. Ella gioca con le nostre percezioni (aperto/chiuso, dentro/fuori, equilibrio/squilibrio), dialoga con l’osservatore, interviene direttamente sul suo quotidiano urbano, lo fa viaggiare nella memoria. 

Maneggiando abilmente il vocabolario della scultura contemporanea, ella vi aggiunge un approccio fisico, un contatto con la materia quasi palpabile della quale ha fatto la sua forma.  

La terra o l’importanza della materia

All’inizio degli anni ‘70, Maria Cristina Carlini, che allora segue il corso di ceramica a Palo Alto, in California, si appassiona a questo materiale vivente e mistico ad un tempo: la terra.

Per la Carlini, la terra possiede una forza propria, è un elemento femminile che induce fatalmente al rispetto. L’artista ha bisogno di toccare, di sentire, di manipolare la materia tra le dita. È, questo, un bisogno arcaico e simbolico.

Il suo uso ricorrente lungo tutto il suo percorso artistico fa riferimento al carattere ancestrale del materiale: la terra come base di ogni civiltà, come base dell’umanità. La terra come matrice, sostanza universale materna e nutrice, luogo di gestazione che evoca tutto il carattere misterioso della vita. Numerose sono le culture e le mitologie che partono dalla terra. Si pensi semplicemente all’antichità greca e a Prometeo, creatore della razza umana, il quale, nonostante il divieto di Zeus, plasmò gli uomini a partire da una zolla d’argilla.

La Carlini iscrive la sua pratica in un approccio manuale e fisico della scultura, e questo aspetto è primordiale. L’artista riprende i gesti fondanti, creatori. Le opere portano, in lei, le stigmate di quei gesti.

Le tracce degli arnesi che segnano la loro superficie ed il loro aspetto grezzo, non terminato, sono, per lei, primordiali. Questo non finito offre una possibilità, un’apertura che non permetterebbe superfici più lavorate. Una porta è lasciata socchiusa all’immaginazione, quale un invito al sogno.

Questo punto è fondamentale nel modo di procedere dell’artista, per la quale finire una cosa non ha senso. La parte lasciata all’immaginazione dello spettatore è primordiale, costituisce una parte integrante dell’opera: l'appropriazione dell’opera da parte dello spettatore è suggerita, se non auspicata.

Verso un ritorno all’essenziale 

Uno degli obiettivi della Carlini è quello di arrivare all’essenza stessa della terra primordiale. Secondo lei, i popoli antichi conoscevano il vero senso delle cose, il loro significato più profondo. In tal senso, la terra è un materiale prediletto: la terra è viva, può suscitare il ricordo, evocare una sensazione. Tale nozione è universale e questo lavoro dell’emozione sarebbe certamente diverso con del marmo o con qualsiasi altro materiale freddo quale il metallo o la plastica. 

Si noti che anche le opere concepite in altri materiali imitano, in apparenza, il finito della terra: la forza dell’artista risiede nel suo instancabile ritorno all’argilla. Questa falsa apparenza terrosa tocca tanto i colori quanto le impronte normalmente lasciate dagli arnesi che sono serviti a plasmare la materia. Si pensi ai toni ocra ed arancio che ricoprono le pareti di Fortezza (2007) o alle tracce che troviamo su Legami (2008-2009), inducendo a pensare che la sua superficie è tenera e facilmente malleabile… mentre quei due pezzi sono entrambi in metallo.

Reminescenze – archeologia contemporanea 

L’opera della Carlini si iscrive nel lignaggio di diversi artisti contemporanei che coniugano l’arte all’archeologia attraverso l’utilizzo della rovina e della traccia.  

Alla stregua del lavoro di Charles Simonds o di Anne e Patrick Poirier, lo spettatore è invitato è (ri)scoprire le vestigia di un’antica civiltà scomparsa. Quelle false rovine non mancano di ricordarci la tradizione delle rovine ‘costruite’ (copiate o inventate) che invadono i giardini romantici francesi, italiani o inglesi a partire dal XVIII secolo. Fortemente legato alla scoperta di Pompei, questo gusto delle vestigia antiche affascina ed ispira oramai da secoli. 

L’universo della Carlini è così popolato dai testimoni di un mondo perduto del quale sono sopravvissute solamente alcune tracce enigmatiche.  

Che si tratti di pezzi di muro o di altri elementi architettonici parzialmente distrutti (Impronta, Identità inesplorata – 2007, Passaggio – 1998, Muro – 2007, Fortezza – 2006), di urne e di vasellame dall’aspetto antico (All’ombra del vulcano – 2003), Vasaio – 2003, Reperti) o di frammenti iconografati (Icona - 1998, Sciara – 2001), le tracce di una civiltà precedente sono onnipresenti. Esse perturbano, intrigano, turbano l’osservatore, che si interroga su questi resti: appartengono a quelli di una civiltà reale oppure si riferiscono alla nozione di civiltà nella sua universalità? 

Numerose altre domande sorgono spontanee: la civiltà in questione è scomparsa a seguito di un cataclisma? Si può pensare ad un presagio, ad una rappresentazione immaginifica della nostra fragilità? 

Perché la presenza di questi muri in rovina e di oggetti di un altro tempo induce anche un sentimento che ci rinvia all’aspetto effimero del nostro mondo: memento mori, nulla è eterno, il tempo ha avuto ragione delle società più radicate...

Una profonda nostalgia invade lo spettatore, il quale riesce a malapena ad esprimere le ragioni di un tale sentimento. Molto probabilmente, egli comprende che questa perdita è irrimediabile. 

Si è spesso fatta risalire l’arte di Anne e Patrick Poirier sia alla mitologia antica che ad epoche che non sono ancora sopravvenute. Questo paradosso apparente si ritrova anche nella Carlini. Le vestigia che popolano le sue sculture traducono plasticamente la fragilità di tutta la civiltà, ma apportano anche le rassicuranti prove di una continuità eterna. 

Al pari della terra che plasma a lungo per estrarne delle opere metaforiche, la Carlini gioca con il tempo, impasta passato e futuro dando così visibilità alla fragilità degli esseri viventi e delle civiltà: perennità contro précarietà.

Come non pensare ad Anselm Kiefer, al suo incessante lavoro sulla storia, al suo utilizzo dei materiali grezzi e dei colori smorzati, terrosi, alle sue ispirazioni mitologiche? 

Certo, il lavoro della Carlini non sopporta il peso della Shoah, che in Kiefer è visibile in filigrana, ma l’essenza del loro messaggio è la stessa: esplorare la memoria, confrontare le esperienze umane, ricostruire un messaggio universale e atemporale.

La similitudine tra i due artisti può talvolta tradursi anche in maniera sconcertante, come nell’utilizzo del libro, motivo molto presente nell’opera di Kiefer (The secret life of plants/La vita segreta delle piante – 2001, Monumenta – 2007), che ritroviamo anche nella Carlini (Letteratura – 2007) o delle rovine.

Riflessioni sull’uomo e la natura

La Carlini fa riferimento a dei quesiti fondamentali: il tempo, il ciclo della vita che degrada gli esseri viventi e le cose, il divenire.

Tale ritorno all’essenziale si accompagna ad una riflessione sulla relazione tra la natura e l’umano. Le allusioni al mondo vegetale si ritrovano in diversi dei suoi progetti, come in Mistero, in cui degli alti rami spuntano intrecciati con una striscia di metallo. 

Il legno è sempre stato molto usato in scultura nel corso delle varie epoche. Tale utilizzo è perdurato durante tutta l’epoca moderna e più recentemente questa pratica si è estesa ad uno sfruttamento diretto del materiale grezzo: Giuseppe Penone, o artisti della Land Art come Andy Goldsworthy o Richard Long, hanno fatto uso di rami, tronchi e persino foglie, interessandosi all’essenza stessa delle cose ed esplorando tutte le possibilità offerte dalla natura.

Una tale sensibilità nei confronti della materia vegetale la ritroviamo anche nell’opera della Carlini, e certe sue opere si iscrivono in questo approccio che pone l’accento sulle trasformazioni prodotte dal tempo sulla materia e sul ritorno alle radici. 

Sull’importanza del formato

Tutte le opere della Carlini si iscrivono in uno stesso approccio, ma è tuttavia possibile classificarle per dimensioni: opere monumentali e di «piccolo formato». Più classiche, queste ultime sono spesso presentate in interni, si contemplano, sono più illustrative.

La scelta di una scala monumentale si inserisce in una didattica puramente contemporanea. Scendendo dal proprio basamento negli anni ‘60, la scultura ha invaso lo spazio urbano per dispiegarsi, da allora in poi, su terreni fino ad allora inimmaginabili. 

Percorrere un’opera tornandovi come in un’architettura è ormai concepibile, donde le numerose possibilità offerte da un colossale apparato di percezioni riguardanti sia l’opera stessa che un dialogo con il suo ambiente. 

Stravolgimento delle percezioni - Fratture, aperture, passaggi  

Le opere della Carlini sono tutte in apertura. Lo sguardo le attraversa, vi erra, vi si perde.

Le più monumentali, vere e proprie costruzioni in miniatura, offrono come un invito ad immergersi nei loro meandri per cogliere lo spazio in un modo nuovo. Questo approccio si inserisce nel modo di procedere di numerosi artisti che, sin dalla fine degli anni ‘60, propongono una sperimentazione fisica e sensoriale dell’ambiente.  

Lo spettatore si trasforma in visitatore, è attivo, ed è invitato a contemplare, percorrere, pensare lo spazio. Mettendolo in movimento, l’artista gioca con le sue percezioni, provoca un’apprensione, e dunque una comprensione delle scultura e del suo ambiente radicalmente différente.

La maggior parte delle opere monumentali della Carlini, quali La Porta della giustizia (2007) o Identità inesplorate (2007), offre una passeggiata quasi iniziatica. Fornendo un nuovo punto di vista, su di un ambiente spesso familiare, esse perturbano, spingono ad un nuovo sguardo o semplicemente spingono allo sguardo… 

Giardino di Pietra (2008) propone così una rilettura della piazza della Sorbona e del suon ambiente. La scultura invita il visitatore a meglio osservare un luogo cogliendolo sotto nuove angolazioni. Passeggiando tra queste sorprendenti forme che invadono repentinamente lo spazio, il pubblico scopre aspetti della piazza per i quali, fino ad allora, era cieco.  

Il lavoro dell’artista diviene, qui, affine a quello della guida, obbligando il cittadino che va di fretta ad attardarsi su tale dettaglio del proprio quotidiano.

I punti di vista successivi proposti dalla scultura inducono ad una scoperta dello spazio circostante totalmente nuova, l’opera viene a stravolgere in punti di riferimento.

Questo percorso visivo ci porta a riconsiderare la nostra coscienza della città.

Il gioco tra i contrasti (interno/esterno, apertura/chiusura, ecc.) contribuisce pienamente a questo sconvolgimento dei sensi e dunque al loro risveglio.

La Carlini nutre una speciale predilezione per il tema dell’apertura. Tale nozione può assumere diverse forme: dalla porta vera e propria (La Porta della giustizia – 2007, La Porta – 2000, Fortezza – 2006) al passaggio (Passaggio – 1998), passando per la fessura e la frattura (Globo – 2008, Stracci – 2006).

Ci troviamo all’interno o all’esterno? Le opere non sono mai chiuse, ma formano un ponte tra l’esterno e l’interno.

Contrasti 

Metafora universale e atemporale sull’uomo, le sue speranze, i suoi timori, l’arte della Carlini pone lo spettatore  a confronto con il doppio sentimento di fragile eternità, come altrettante reinvenzioni del passato, di enigmi, di vestigia di una civiltà scomparsa la cui universalità ed attualità sono sconvolgenti. 

Atemporali testimoni di una vita anteriore, di una vulnerabilità della civiltà, le sue opere incarnano la promessa di una continuità. 

La Carlini fonde i sensi, i periodi, i generi. Le sue opere agiscono da stimolo, facendoci al tempo stesso prendere coscienza dell’ambiente nel quale ci evolviamo e del suo aspetto deperibile. 

Questo approccio contemporaneo al massimo si iscrive perfettamente nel contesto attuale contrassegnato da sconvolgimenti inediti che ci ricordano come non mai la fragilità e l’instabilità della nostra cultura.
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