Il corpo della pittura

Se dovessimo redigere una formulazione programmatica sul lavoro di Carlo Merello, verrebbe da dire che il suo non è un modo di percepire, ma di fare; o piuttosto, una istanza di identificazione concreta dell’arte con la vita. E non tanto con l’accezione romantica della drammaticità esistenziale, quanto con la vita stessa come integrità e complessità. Il suo lavoro è, soprattutto, elaborazione dell’esperienza collettiva che, tuttavia, attraverso il processo di implementazione artistica può assumere caratteri e valori particolari. Evidentemente Merello non è il primo, e non sarà l’ultimo, a saper compendiare all’interno di un’immagine una somma di spunti e significati diversi, alle volte anche concorrenti, e a realizzare così una pittura che non si offre come risoluzione dei problemi, ma li pone. Uso, al riguardo, il vocabolo pittura (anche se tecnica mista o polimaterica potrebbero meglio calzare l’esigenza didascalica) poiché, di fatto, nella sua accezione più ampia, mi pare il linguaggio che l’artista predilige. Non che a Merello manchi la parola, che anzi misura con proprietà ed eleganza e, non di rado, fissa in brevi e incisivi testi piuttosto esplicativi sul modo di intendere la sua esperienza di artista e di uomo. Alcuni li ho ripresi in mano per redigere questo scritto e di sicuro gli va riconosciuto un certo temperamento. E neppure gli manca il controllo e la dimestichezza in altre discipline come la fotografia, il disegno, l’incisione, la scultura, l’installazione. Ma è attraverso la pittura che riesce a esprimere, in modo alquanto silenzioso eppure con totale libertà, le proprie urgenze espressive. E’ la pittura che, nel suo rimando alla visione e ai suoi limiti, mette in gioco in modo più risoluto il rapporto dell’ordine immaginario con quello del reale. In verità, non solo di semplice pittura si tratta. Carlo è architetto, ma la sua architettura non è intesa nella versione operativa e costruttiva, finalizzata alla fabbricazione di strutture urbane. L’architettura è concepita come luogo della storia e della memoria, ove l’artista trova il respiro di una compostezza che gli appartiene per consuetudine culturale e di un’inquietudine che gli deriva da una condizione esistenziale. Architettura come organizzazione dello spazio funzionale a creare un’idea, come processo ideativo, come relazione tra spazio e paesaggio. E ancora, il paesaggio è pensato da Merello non come spazio fisico ma come astrazione, come “una certa idea di paesaggio”. Il concetto torna ad essere luogo: lo spazio della pittura o, a sentir lui, della “memoria della pittura”. Lo schema compositivo seguito è, in apparenza, razionalmente geometrico; ma è facile accorgersi che non mira a esaltare una metafisica bellezza delle forme geometriche, quanto un ordine indulgente e un equilibrio che si fanno misura e armonia (Le Corbusier docet). In un testo di Giovanni Maria Accame ho di recente ritrovato un passaggio che mi pare possa valere la pena riportare qui: “Se la geometria è la misura dell’estensione di una superficie, l’area è anche il luogo dove si verifica un determinato fenomeno. Qui la pittura accade”. Il fare primo, per Merello, non si limita alla parte progettuale ma si estende anche alla modalità di utilizzo del colore che, pur indagato nelle sue espressioni primarie e di alchemica ascendenza (bianco, nero, rosso) segue una sorta di fatalità regolata. Il colore, se steso in modo apparentemente casuale, è elemento costitutivo e ha la proprietà di bilanciare l’aspetto progettuale. Quest’ultimo non è mai chiuso e inalterabile; la struttura non è esclusivo dominio di una logica costruttiva razionale ma ammette al suo interno l’intervento dell’imprevisto. Merello si astiene dalla perfettibilità del geometrico per accettare le esitazioni dell’impreciso e lo fa attraverso un’organizzazione generale che sovrappone alla struttura la pittura, stabilendo una particolare rete di relazioni dinamiche che negli ultimi cicli di lavori ha definito rispettivamente “Natura/Struttura” e “Stabile nel paesaggio”. Due anime dialettiche sono disciplinate e commisurate dall’artista all’interno del perimetro dell’opera. Contenuto manifesto e contenuto latente appaiono senza evidente reciproca gerarchia. Particolari anatomici umani assurgono a referente architettonico, strutturale appunto, per farsi simbolo e riproduzione identificatoria. A questi elementi si contrappongono armonicamente immagini segno, come doppio speculare nondimeno scomposto e stilizzato. Forma organica e forma geometrica confluiscono in un equilibrio instabile, convivono in un’opera-oggetto ibrida che rimanda allusivamente alla prossimità/distanza tra elemento naturale e forma progettuale. E’ questa la soglia sottile che distingue e avvicina, in un solo atto, il reale all’immaginario. Il confronto diretto e costante dell’uomo con la natura alla ricerca di un luogo in cui riconoscersi, che si determina nell’ambito del pensiero costruttivo, è il tema attorno a cui ruota la ricerca di Merello. I concetti di corpo e dimora vengono situati quindi all’interno di un sistema spazio che si ripete uguale e differente, in un concretarsi tra natura concettuale e realizzazione materiale che si apre costantemente a nuove ipotesi, privo di una stabilità definitiva. La sua azione creativa pare avere due volti. Il primo si esprime come pura contingenza fenomenica, invenzione che si palesa nelle diverse modalità di interrogare il linguaggio del comporre. Il secondo si manifesta come traccia di una memoria plurima e stratificata, alveo di componenti storiche, psicologiche, culturali. La dimensione progettuale è anche, contemporaneamente, oggettuale; al punto che, sovente, la cornice è parte integrante dell’opera ed è costruita direttamente dall’artista. Contenuto e confezione escono dalla stessa mano. Percezione della superficie e percezione dell’oggetto non sono mai visti come due problemi distinti e la relazione tra i due elementi non è fortuita ma si fa essenziale, fisiologica. La cornice non è ornamento ma assolve da un lato alla funzione di catalizzare lo sguardo dello spettatore sull’opera; dall’altro, opera essa stessa, permette di creare il punto di relazione con lo spazio che ospita la creazione. La forma viene definita attraverso il sovrapporsi dei diversi materiali e tecniche usate: collage, disegno e pittura in primis. Ma catrame, gesso, vernice specchiante, stampe digitali, smalti e grafite diventano ulteriori elementi fondativi di una pittura mai fine a se stessa. Una delle cose che mi ha colpito è l’energia che si avverte dentro il lavoro in apparenza mite di Merello. E’, di solito, un tratto tipico dei primi lavori di un artista, quando eccessi di generosità e materiale intellettivo sedimentato e represso fluiscono con irruenza. Questo tipo di vigore lo ritrovo costantemente in Merello che, nel tempo, ha saputo misurare gli impeti e trasformare l’intensità in incisività, la forza in eleganza, l’urgenza in equilibrio. Come lui stesso ammette, la dedizione liturgica al lavoro segue una logica protestante: lavora con abnegazione quotidiana per mettere a frutto, o ancor meglio non sprecare, il tempo concesso. A osservare i suoi lavori ci si ritrova catturati da un piacere sottilmente fisico generato dal disporsi della pittura nello spazio, dalla presenza leggibile dei segni che se da un lato dichiarano l’inafferrabilità di un modello, dall’altro affermano un continuo movimento verso un inesauribile altrove.
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