PENSIERI PREZIOSI 2 – GIOIELLI SENZA CONFINI

di Mirella Cisotto Nalon

La seconda rassegna di Pensieri preziosi, chiamata anche Gioielli senza confini, vuole offrire, attraverso le opere particolarmente innovative di otto giovani artiste provenienti da diversi Paesi (Italia, Germania, Danimarca, Gran Bretagna, Giappone ed Australia), una panoramica, se pur forzatamente parziale, di quali sono le più recenti tendenze nell’ambito del gioiello contemporaneo.

Sebbene i linguaggi, i codici espressivi utilizzati e quindi i risultati finali  si rivelino alquanto diversi,  numerosi sono i riferimenti che accomunano queste artiste che nel gioiello vedono lo strumento ideale per manifestare la propria creatività.  Il gioiello è qui molto più che un semplice ornamento, è il mezzo per  comunicare il proprio mondo interiore, siglare la memoria personale e collettiva, cercare la bellezza e l’armonia, ricordare l’inesorabile trascorrere del tempo, denunciare la fragilità e la caducità  della condizione umana. Le opere esposte, che  costituiscono una vera e propria sfida alla convenzione, mettono palesemente in discussione il tradizionale concetto di prezioso e sottolineano come, assieme al mutare della società, possa mutare il significato che assume l’ornamento personale, possa cambiare il gusto, l’utilizzo dei materiali, la scelta del linguaggio formale.

Quello che chiaramente appare è un gioiello senza “restrizioni”, libero di esistere come tale al di là della tradizione, del materiale prezioso o della nitidezza e severità formale esibita da molti artisti della seconda generazione. Tutte le artiste presenti non rifiutano i metalli nobili ma per gran parte li utilizzano con discrezione e quasi mai da soli. Oro, argento, pietre, smalti ma anche ferro, rame, acciaio, ottone, vetro, cemento, pelle, carta, silicone, fibre tessili, plastica, porcellana,  legno, materiali organici, “objets trouvés” sono i materiali con cui sono realizzati gli oggetti esposti.  Ne escono opere vive, insolite, libere, salvifiche che rivelano un’intensa attività di sperimentazione e ricerca, una  pregevole determinazione, individualità giovani ma  forti e straordinarie.

I readymades del Surrealismo, l’Arte povera, il New dada e il Neorealismo, l’Arte concettuale e in qualche caso il Minimalismo sono espressioni artistiche che in maniera  diversa e in modo più o meno palese riemergono, con toni nuovi e/o rivisitati, nei lavori esposti. Molti fra questi rivelano una ripresa delle poetiche oggettuali, l’esistenza di uno stretto rapporto fra l’artista e il pezzo o il materiale usato, talora consunto o scartato oppure nuovo ma trattato in modo che non sembri tale;  o ancora l’oggetto riprodotto ed estraniato dal suo contesto originale, fantastico ma insieme assurdamente reale mentre emerge, quasi corale, un forte amore per la natura, per i sentimenti più intimi, per l’uomo.  Natura cercata, ritrovata, recuperata, riprodotta, natura artificiale, metamorfosi della materia, mescolanza del proprio vissuto con questa, incontro cercato tra la preziosità del metallo nobile e puro con  materiali grezzi, umili, gettati e rifiutati o la provocante giocosità di un soggetto semplice, banale, rapito alla quotidianità e diventato astrazione e simbolo.

Qui spesso il colore rinasce, diviene protagonista, sottolinea le forme e gioca con la luce; talora è invece la purezza della trasparenza che rivela spazi inediti e particolari sconosciuti; processi fisici indotti, guidati o lasciati al caso a volte corrompono e rendono nuova la materia mentre stupisce come spesso sia il filo, tessuto, arricciato, annodato o ritorto, eco di un’arte femminile antica nuovamente accettata e rifatta propria, ad essere il vero protagonista  di numerosi lavori.

Gli esiti finali sono spesso spiazzanti, provocatori, curiosi, suscitano domande, evocano emozioni, ricordi, esperienze vissute.

C’è gioia, malinconia, entusiasmo, coraggio, forza, poesia, volontà di scoprire, di farsi capire e  comunicare.

Così Roberta Bernabei crea gioielli assolutamente alternativi attraverso i quali comunica il suo indagare l’uomo, lo spazio che lo avvolge, il suo essere e divenire in una dimensione temporale di cui non abbiamo dominio e certezza. Dagli “objets trouvés”, alle imponenti “griffes” che dapprima trattengono pietre e poi invece stanno ad indicare il castone lasciato deliberatamente vuoto, l’artista arriva ai cosiddetti “spazi della memoria” intrappolati in elementi di silicone, o ai riferimenti all’ambra che conserva e protegge forme antiche di vita, simula formule chimiche che evocano sostanze necessarie al nostro esistere, per soffermarsi ora sul tema del cerchio, sul concetto orientale di spazio, ed eleggere il bianco, reso da porcellana purissima, a suo colore favorito. Assolutamente fuori dalla tradizione la Bernabei crea opere che, ben lungi dall’essere semplici ornamenti per il corpo, sono vere e proprie proiezioni di idee, complesse elaborazioni plastiche capaci di stupire e conquistare chiunque si accosti ad esse col desiderio di coglierne il particolare valore.  

Helen Britton evoca nei suoi gioielli la bellezza e l’amore per la natura australiana e le sollecitazioni ossessive della civiltà urbana contemporanea. Ne nasce una “seconda natura” (Julie Ewington 2004), una natura artificiale, ricca di colori e di poetica ironia. I suoi pezzi, vere e proprie  strutture in miniatura, fatti di ottone, argento, plastica, vetro, conchiglie, pitture, pietre naturali e artificiali, sono assemblati in modo sapiente e inusuale dove caos e controllo della forma trovano una felice armonia. La riconfigurazione maliziosa di un universo finto, apparentemente infantile e bisognoso di ordine e  attenzione, crea una piacevole illusione che ci parla di desiderio di bellezza, di crescita e rispetto. Attraverso gli elementi e i soggetti usati, questo nuovo mondo diviene fonte propositiva e ironica di informazioni vere, di aspettative e di messaggi.

Susan Cross inventa,intreccia, realizza particolari texture, fila”i metalli, li lavora e produce maglie preziose. Il “filo” è l’artefice primo delle sue creazioni, protagonista e fautore di grovigli, nodi, elementi arricciati e ritorti che attraverso strati tessuti e forme lineari, danno vita a gioielli eleganti, leggeri dove la trasparenza valorizza gli intrecci e il “ricamo” mosso e prezioso delle superfici rivela le innumerevoli potenzialità espressive dell’artista. 

L’ amore per la botanica, l’interesse per l’architettura del paesaggio e l’attrazione per i misteri dell’archeologia, che fin da bambina hanno guidato Christian Förster nella sua crescita personale e intellettuale, rivivono nei suoi gioielli e si manifestano attraverso la scelta dei materiali e dei colori, dei soggetti proposti, delle tecniche usate. Metalli preziosi convivono felicemente con plastica, vetro, smalti, e creano superfici mosse e apparentemente corrose dal tempo simulano tecniche colte  ed antiche (granulazione, lavorazione a maglia di sottili fili d’argento…) o, in un assemblaggio perfettamente organizzato e strutturato, richiamano fiori, foglie, acque e farfalle tolte dal loro mondo e diventate copia. La gioia della natura scaturisce dal colore e dalle forme mentre la fragilità della materia usata e la mutevolezza della luce sulle superfici riflettenti richiamano i problemi irrisolti  della condizione umana.

E’ il concetto di Relazione ( En ) uno dei temi più importanti nell’opera di Mari Ishikawa: relazione tra arte e anima, tra forma e pensiero, tra individuo e mondo circostante. L’argento e la carta di gelso giapponese (kozo) sono, tra i numerosi materiali utilizzati dall’artista,  i veri protagonisti dei suoi gioielli. Sottili maglie di rete su cui corrono fili, nodi, ricami danno vita a singolari collane, a spille che, nella forma e nel nome, richiamano fiori, nubi, nidi, bozzoli e sono un vero e proprio inno alla natura. Diverso in forma e dimensione ritorna il “nodo”, motivo ricorrente, anch’esso tratto dalla tradizione culturale  giapponese, arcaico segno del rapporto tra uomo e divinità. Gioia, poesia, passione, amore per la natura traspaiono dalle sue opere. Non manca però una certa inquietudine, una tensione data dall’inesorabile  trascorrere del tempo, dalla nostra inequivocabile incapacità  di arrestarlo e di trattenere con  esso la nostra stessa esistenza. 

“Nei miei lavori”, dice Karen Pontoppidan, “desidero esprimere il mio piacere e interesse per le diverse personalità degli animali, per comprendere così anche la più strana di tutte le creature, l’essere umano”. Segni leggeri, appena incisi, tracciano sulla superficie ora lucida, ora opaca, ora annerita, dei suoi lavori in argento, figure di animali ma anche di fiori e di cose comuni tratte dal mondo della quotidianità e assurte a simbolo del nostro vivere. Sono oggetti tolti dal loro contesto (vedi l’automobilina che si scontra con un fiore o le interiora, appena segnate, tracciate a mo’ di decoro), tremendamente reali ma che vivono in una dimensione propria, quasi onirica, fantastica, poetica e nel contempo ironica e provocatoria. Il repertorio, già vasto, delle opere della Pontoppidan, che talora arrivano alla pura astrazione, riflette la sua costante ricerca sull’essenza e il valore dei  concetti di ornamento e gioiello, dove non è il senso assoluto del bello a dover prevalere e dove gli esiti raggiunti contraddicono ripetutamente il conformismo e la  tradizione. 

I materiali che si trovano puri in natura e il loro “mutare” in rapporto al tempo e alla casualità sono i motivi basilari del lavoro artistico di Alessia Semeraro. Ferro, anche riciclato, oro, scelto non quale emblema di preziosità, ma per l’ineguagliabile cromia, l’argento che non luccica, e il legno, vecchio, bruciato, sono gli elementi con cui l’artista dà vita a gioielli dalla composizione semplice e minimale. Le forme sono elementari, pulite, essenziali e il gioco percettivo del movimento e della luce è dato dai contrasti cromatici della materia usata e dal rapporto costruito dai differenti schemi compositivi.  Lastre irregolarmente ovali, quadrate, rettangolari, sfere, cubi sono al centro della sua ricerca tesa al raggiungimento di forme pure e forti, svuotate da ogni fattore contingente o transitorio, dove la geometria diventa interpretazione e creazione personale.

 Anche per Annamaria Zanella è il gioiello il mezzo più autentico per esprimere se stessa, per trasmettere e tradurre emozioni. “La vera sfida è quella di rendere prezioso l’effimero, l’inconsistente, di dare vita nuova a materiali poveri che nessuno nota o ama” dichiara l’artista. Superati fin dagli inizi i confini della geometria che contrassegnava l’indirizzo della Scuola padovana, Annamaria si muove con estrema libertà espressiva e crea “un mondo artificiale senza regole e senza canoni” ( Zanella 2005 ) dove il pensiero intimo, il concetto, l’idea sono principale motivo ispiratore. Ferro, vetro e oro, latta, argento, rame, stoffa, carta, smalti, gesso, superfici trattate con acidi, slabbrate e corrose o piene, vellutate, cangianti, raccontano storie vere, liberano forme vive, stratificazioni, assemblaggi. Le strutture che ne escono, plastiche, irregolari, materiche  evocano, nel rapporto inquieto della contrapposizione di elementi contrastanti, una grande forza e determinazione, un’accentuata sensibilità e la ricerca caparbia di bellezza e armonia. 

Le opere esposte, dodici per ogni artista, ne rispecchiano il percorso creativo, ne esplicano il linguaggio e la peculiare sensibilità, offrendo al visitatore l’impagabile opportunità di entrare in mondi inediti,  di cui il “gioiello” diviene unica e preziosa chiave di accesso. Chiunque voglia osservare con un po’ di curiosa attenzione  questi oggetti d’arte, costruiti per essere indossati, avrà modo di scoprire i nuovi codici espressivi, l’audacia delle scelte, le modalità comunicative e la capacità creativa di queste giovani donne che rappresentano, negli aspetti che le differenziano e le accomunano, alcune tra le voci più interessanti e innovative della gioielleria contemporanea.  
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