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Programma


Il corso Analisi dei linguaggi pittorici pone come obiettivo l’approfondimento di un possibile percorso didattico con il perfezionamento specialistico dei molteplici e diversi linguaggi della pittura, nelle sue declinazioni più attuali, seguendo un percorso pratico e teorico delle esperienze che attualmente occupano la ricerca artistica contemporanea. Vengono presi in esame gli artisti e le tematiche che sono state teorizzate negli ultimi trenta anni, in rapporto con i linguaggi artistici precedenti. Gli obiettivi sopra citati si conseguiranno da un lato, con lezioni di laboratorio, con seminari e incontri di studio all’interno delle strutture disponibili presso l’Accademia di Belle Arti “Ligustica” di Genova, dall’altro, attraverso rapporti e collaborazioni con artisti e istituzioni pubbliche e private (musei, centri d’arte contemporanea, gallerie d’arte pubbliche e private). 

Durata del corso:  6  lezioni di ore 5 ciascuna 

L’organizzazione delle lezioni sotto elencate sono riprese dal sito  www.frammentiarte.it  

1 – Lezione 

Introduzione alle varie tecniche di rappresentazione contemporanee: materiali e procedimenti e innovazioni creative e formali intervenute nella realizzazione nell’arte del XX secolo.

Che cos’è un collage? E un assemblaggio? Cosa si intende per polimaterismo? Perché gli artisti del Novecento spesso abbandonano pennello e scalpello per incollare, inchiodare e servirsi di materiali extra artistici? 

La rivoluzione delle avanguardie passa anche attraverso la tecnica: la scomposizione delle forme nel primo cubismo è potenziata dall’uso del collage e degli assemblaggi così come i colori sintetici, smalti industriali e alchidici permettono a Jackson Pollock di inventare la tecnica del dripping. Si tratta di un’autentica rivoluzione tecnica, che scaturisce anche dall’introduzione di una pluralità di nuovi materiali e approcci: plexiglas, perspex, gommapiuma,colori acrilici per l’arte Pop ma anche il corpo  diventa strumento espressivo con cui l’arte contemporanea arricchisce il proprio linguaggio e si appropria del mondo reale. Dagli inizi del 1900 assistiamo a profonde trasformazioni nel mondo dell'Arte. Si formano nuove aggregazioni culturali che nascono in tutta Europa e soprattutto in Francia e Germania, diffondendosi nel mondo. Si fanno nuove ricerche e l'arte si predispone a nuove tendenze che sfociano nelle più disparate espressioni artistiche. 
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Espressionismo. Il termine viene usato per specificare l'orientamento di un pittore a prediligere, con esasperazione, gli stimoli emotivi della realtà in funzione di come viene oggettivamente percepita. Questa tendenza si manifesta nelle più svariate forme d'arte, oltre quelle della pittura, come la danza, l'architettura, la letteratura, il teatro, il cinema e la musica. Il movimento espressionista sviluppa una specifica tendenza delle avanguardie. Nato nei primi anni del Novecento e sviluppatosi in Germania dal 1905 al 1925, si propone una rivoluzione epocale del linguaggio, contrapponendo la soggettività espressionista all'oggettività impressionista. Mentre gli Impressionisti portano sulla tela le emozioni provenienti dall'esterno, gli Espressionisti portano all'esterno - direttamente sul supporto pittorico - la loro anima allo stato puro, così com'è e senza alcuna mediazione.

Il Gruppo dei fauvisti non era legato da manifesti o dichiarazioni programmatiche di intenti. Essi erano uniti nel condannare il decorativismo dell'Art Nouveau e l'evasione spirituale del Simbolismo. Non disdegnavano la Pittura di Van Gogh né quella di Gauguin né quella del Puntinismo. L'Impressionismo, invece, provocava in loro vari conflitti e, era una materia di continue ed accese discussioni, spesso molto negative. Valutavano, con apprezzamento la tecnica delle macchie di colore accostate, che rendeva brillanti le loro opere. Le forme dei fauvisti erano semplificate, la prospettiva del tutto mancante, il chiaro-scuro non veniva neanche preso in considerazione, l'uso del colore puro uscito dal tubetto era, talvolta, steso senza neanche l'uso del pennello.

Die Brucke: Associazione di artisti espressionisti nata in Germania nel 1906. La loro tecnica è controllata, cruda e volutamente fuori da ogni sofisticazione. Molto spesso i componenti di questo gruppo usano i colori dei Faveus e sono influenzati anche dall'arte africana ed australiana. Qualche componente del gruppo Die Brucke simpatizza con il socialismo rivoluzionario, qualcun altro prende ispirazione da Van Gogh. A differenza del gruppo dei Fauves il gruppo Die Bruck ha prodotto dichiarazione di intenti e si riconosce nell'associare arte e vita. 

Futurismo: Il movimento futurista si propone, con le sue opere, principalmente di intervenire e quindi di modificare qualsiasi aspetto della vita ambientale e sociale, molto spesso sollecitandola con la forza del linguaggio a tutto campo, in alcuni casi anche violenta. Più che uno stile, il futurismo è un indirizzo, una sollecitazione a determinare forti situazioni emotive da sempre inesplorate, a  provocare atti comportamentali eccentrici. Inoltre il futurismo tenta di liberarsi da tutte le convenzioni del passato e quindi a trasgredirle per affermare la sua assoluta libertà espressiva. Il futurismo utilizza tutte le forme artistiche come la pittura, la scultura, la scenografia, l'architettura, la musica ed entra anche prepotentemente nella società; dal modo di cucinare e vestire alla vita politica. Il movimento è fondato da Tommaso Marinetti con l'uscita del primo manifesto pubblicato su Le Figaro nel Febbraio del 1909. A lui si aggregano Carlo Carrà, Umberto Boccioni, Giacomo Balla, Luigi Russolo, Gino Severini. Il periodo futurista italiano, che non disdegna l'astrattismo, coincide esattamente con il periodo del cubismo. Questo movimento è uno dei più importanti impulsi a quella che può definirsi la grande rivoluzione dell’arte moderna.

Nuovo futurismo degli anni 80 con gli esponenti Marco Lodola, Innocente, Postal Abate, Plumcake ecc.
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Astrattismo. L'astrattismo ha le sue origini in Germania nel 1910.  In occasione della seconda mostra organizzata a Monaco  da una associazione di pittori, Kandiskij di cui ne è il principale componente  elenca alcuni concetti sulla cui base sarebbe dovuto nascere il movimento Der Blaue Reiter, fondato sul modo di interpretare nell'arte pittorica una speciale funzione di purificazione degli istinti per manifestare l'essenza spirituale della vita reale. Kandiskij ritiene che l'arte deve essere l'antitesi della brutalità del mondo esteriore. Più il mondo diventa brutale più l'arte diventa astratta. Kandiskij ha un concetto di pittura tutto nuovo, diverso da quello sentito dal movimento di marca espressionista  e professato dalla Die Brucke, anche circa la separazione tra arte e società. Il pittore dovrebbe rifiutare di rappresentare la brutalità del mondo esteriore e ripiegarsi sull'io per dare ascolto al principio di necessità interiore. Franz March con Mucca gialla,George Braque con Estaque, Arnold Schonberg musicista e pittore con "lo sguardo rosso", Il Neoastrattismo (Nuovo 3 Astrattismo): Subito dopo la seconda guerra mondiale assistiamo ad una svolta artistica diramata in due filoni ben distinti: da una parte il linguaggio che ricalca il classicismo  figurativo a carattere ottocentesco, dall'altra il ritorno al linguaggio astratto partorito dagli sviluppi delle avanguardie del primo Novecento. Questi due linguaggi pur essendo uno agli antipodi dell'altro hanno in comune un punto molto importante: che l'espressione artistica non si allontani dai nuovi problemi del Paese. Tachisme: La parola tachisme deriva da tache, macchia di colore, gettata sulla tela in modo casuale. Una personalità della pittura tachisme è Georges Mathieu che esprime con immediatezza il proprio sentire, componendo un insieme di intrecci di curve senza significato, letteralmente lanciati sulla tela con un pennello usato come una scimitarra. Siamo alla fine degli anni 60 ed a Mathieu piace esprimersi direttamente in pubblico. Un altro pittore thachisme è il tedesco Otto Wolfgang Schultze che si dedica alla pittura informale solo pochi anni prima della sua morte.

Peter Halley, Cecil Brown e l’astrazione contemporanea.
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Body Art: Espressione artistica di trasformazione e rappresentazione del corpo. Con essa si rappresenta il corpo dopo averlo modificato nella realtà, ad esempio insaponandogli il viso con crema da barba per alterargli le caratteristiche somatiche, trasformarlo rendendolo color del marmo, firmarlo e poi immortalarlo con la fotografia, provocargli ferite e rappresentarlo in foto o in Pittura come fa Gina Pane, o la "Merda d'artista" di Piero Manzoni. La body art fa diventare il corpo il protagonista principale, ritenendolo sia soggetto che oggetto della manifestazione artistica nella sua raffigurazione come opera d'arte. Vi è nella body Art, la ferma intenzione di provocazione e di sconvolgere le convinzioni relative al mondo dell'arte.Arte concettuale: L'arte concettuale è il linguaggio che da la capacità all'artista di valorizzare un oggetto povero di uso quotidiano, elevandogli la dignità estetica. Molto spesso questo oggetto viene rappresentato da solo, e, in un contesto che lo migliora rispetto a quello che è nella realtà. Chi definisce l’arte concettuale nella cornice storica dell’arte moderna è Josef Kosuth che vuole valorizzare il pensiero e rinunciare al piacere estetico. Se prendiamo in considerazione una  delle sue opere “Una e tre sedie”, realizzata nel 1965, nella quale la stessa sedia viene raffigurata in pittura, fotograficamente e tramite una dettagliata definizione scritta, ci accorgiamo che l’autore tende ad avviare nel fruitore dell’opera una profonda riflessione sul complicato e conflittuale rapporto tra la rappresentazione verbale e quella visiva. L’attacco vero e proprio è fatto all’osservatore e mira a togliergli qualsiasi significato emozionale derivato dalla visione, invitandolo ad una fredda e razionale meditazione. Questo è solo l’inizio: negli anni che seguono, l’Arte concettuale si fa sempre più povera di tematiche reali fino alla completa perdita della vera e propria opera materiale che viene sostituita dal pensiero e dalla parola. Arte diventa soprattutto il parlare d’arte, la meditazione, il comportamento e le azioni giornaliere.

Land Art: Un esempio eclatante di Land Art è la Spiral Jetty di Robert Smithson nel grande lago salato dello Utah realizzata nel 1970 di dimensioni enormi da non essere goduta, nel suo insieme, da nessuna persona che si trovi sul luogo. Per vedere l'opera in tutti i suoi particolari, lo spettatore deve salire su un elicottero, oppure accontentarsi di una prospettiva più precaria salendo la collina antistante. La Land Art o Earth Art nasce da tematiche e, principalmente da teorie concettualistiche che nel nostro Paese tendono spesso ad assumere una valenza poverista. Il territorio, la costa, una cala, un porto, una collina o qualsiasi altro spazio offerto dal pianeta può diventare opera d’arte. I gruppi che si costituiscono mettono in discussione soprattutto gli spazi che vengono impiegati per le manifestazioni artistiche: Lo spazio espositivo deve diventare esso stesso un opera d’arte da essere goduta in pieno. Ecco che prende forza un principio prettamente concettuale che qualsiasi zona trattata artisticamente, deve essere considerata un opera d’arte alla stessa stregua delle tele, tavole, cartoni, cartoncini, ecc. che hanno avuto trattamenti artistici. L’unica e sostanziale differenza sta nel fatto che in questi ultimi c’è un trasferimento della natura nel supporto, mentre nella seconda si effettua una sottrazione di natura per trasformare la zona stessa in opera d’arte5 – Lezione
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Dripping Art - Action Painting: Questo è un linguaggio artistico degli anni 50 che si sviluppa soprattutto negli Stati Uniti d'America. L'opera rappresenta la gestualità con cui l'artista l'ha creata. Il dipinto può essere realizzato con gesti violenti, delicati o con qualsiasi altro tipo di movimento atto a gettare colore sulla tela. In questa operazione di gestualità si crea l'opera che parla di sé stessa, della sua specifica creazione e del modo in cui essa è stata creata. I pittori gestuali più rappresentativi sono Jackson Pollock, Franz Kline, Sam Francis Williem De Kooning. Il primo stende la tela sul pavimento e poi ci schizza sopra il colore, il secondo usa il pennello da imbianchino, il terzo ricorre alle colature di vernice, l'altro invece oltre alla gestualità imprime alla tela caratteristiche espressioniste portandola talvolta al grottesco. Anche in Italia abbiamo due notevoli personalità dell'Arte gestuale, cioè Emilio Vedova e Mattia Moreni. Viene definita “action painting” (in italiano pittura gestuale oppure tradotto alla lettera pittura d’azione), una pittura libera da qualunque schema, da qualsiasi forma o modello precostituito, immediata nella sua esecuzione, spontanea, nella realizzazione della quale prende parte qualsiasi organo del corpo come braccia, gambe, piedi, naso, gomiti ecc. Il colore può essere steso anche con un pennello esageratamente sproporzionato, essere schizzato con un qualsiasi mezzo sulla tela o addirittura sbattuto violentemente contro di essa. Per questo genere di pittura è necessario tenere la tela in posizione orizzontale ma si può anche in verticale ed in posizione dinamica, cioè di movimento. Tutto è dato al caso, anche la scelta del colore. L’immagine che ne consegue è spesso caotica, un miscuglio informale ed assurdo di macchie di colore, tratti che si intersecano senza nessun ordine, il tutto generato dalla gestualità carezzevole o violenta dell’autore in funzione del proprio stato d’animo. L’azione automatica, derivata dagli stati d’animo dell’artista, genera sulla tela un opera con un linguaggio espressivo carico di un soggettivismo portato all’esagerazione. La tela, non soltanto è il mezzo ma diventa anche il tramite tra la materia e lo stato d’animo residente nel profondo dell’artista. Pollok ammette che mentre dipinge non ha la benché minima percezione di ciò che sarà la sua opera e, soltanto dopo si renderà conto di quello che avrà concepito.Riassumendo: L’action painting è un modo diretto di esprimere uno stato d’animo, una violenta cascata di sensazioni cariche di energia vitale, un esplosione violenta di una pulsione interna che non ha nulla di pianificato, che segue in modo incontrollabile gli impulsi provenienti dal profondo dell’animo, con forti richiami all’Espressionismo, al tachisme ed al dadaismo.

.Pop Art: Terminato l'influsso americano dell'action art, che caratterizza tutto il decennio degli anni 60, si profila una nuova  tendenza artistica indirizzata non più sul rapporto emozionale dell'artista con l'opera ma alla neutralità degli oggetti di consumo quotidiano. Questi oggetti vengono rappresentati con una carica esplosiva di enfatizzazione sia agendo nelle dimensioni che nelle gamme cromatiche. Il tubetto del dentifricio, le mollette per stendere i panni, le cazzuole ed altro ancora diventano monumentali sculture.  In Italia, la Pop Art debutta alla Biennale di Venezia, nel 1964, con artisti come Enrico Baj, Tano Festa, Mimmo Rotella, Mario Schifano suscitando violente reazioni dalla critica ufficiale, tanto che il presidente della Repubblica non va all'inaugurazione. Artisti famosi: Andy Warhol, Cleas Oldenburg. 

Le Nuove Avanguardie Post Modernismo e l'Arte dei nostri giorni : Dal 1960 ad oggi assistiamo ad un espansione globale della ricerca artistica capillarmente diffusa che si sviluppa in un mercato di dimensioni planetarie e che è in continuo e frenetico movimento. I nuovi linguaggi, in continua trasformazione, hanno abbandonato completamente l'informale, il soggettivismo da esso derivato ed il coinvolgimento delle pure emozioni nel rapporto fra l'opera e l'artista. L'artista continua a riportare sull'opera le proprie emozioni ma solo quelle estemporanee, quelle provocate dai soggetti da rappresentare, non più quelle che gli nascono spontaneamente da dentro. 

L’Arte Povera con Merz ,Calzolari, Fabro,Boetti di Germano Celant, Il Post moderno dalla Transavanguardia ( Chia, Cucchi, De Maria, Paladino,Clemente), I Nuovi nuovi( Salvo, Ontani),  Il magico Primario, I nuovi Manieristi Di Stasio, D’Arcevia, Carlo Maria Mariani), Astrazione Arcaica, (Pino Pinelli, Olivieri di Giorgio Cortenova) Il Medialismo, ( Montesano, Passarella di Gabriele Perretta).
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L’ Arte mediale. L’arte mediale digitale nasce da un processo, in base a cui gli artisti utilizzano le cosiddette nuove tecnologie dell’informazione e della comunicazione con lo scopo di imboccare strade inedite dell’espressione artistica. Si tratta per la maggior parte di opere che sfruttano le tecnologie moderne dei settori della telecomunicazione, della computeristica, dell’elaborazione digitale del suono e dell’immagine o della robotica per progetti che spaziano dalla netart alle installazioni multimediali fino a giungere alla performance o all’azione. A differenza dell’ arte“tradizionale” nell arte mediale   digitale l’interattività ricopre un ruolo fondamentale. Spesso il pubblico vi partecipa attivamente, stabilendo così un dialogo con l’opera d’arte, con l’installazione o con altri partecipanti.
L’opera d’arte è simbolo e metafora per una didattica che analizzi i rapporti che intercorrono tra le tradizionali tecniche pittoriche e le rappresentazioni multimediali come la computer art, la video art , le performance, il fumetto, i film, il teatro, l’architettura , il design, le installazioni ecc. 
- L’autonomia e l’indipendenza dell’opera.
- I contesti ambientali in relazione con altre forme della civiltà dell’immagine .
- Gli interventi ambientali che prevedono installazioni e costruzioni tridimensionali. 

Alla fine del corso viene richiesto in preparazione dell’esame finale, una tesina teorica. 
Attraverso la presentazione di un argomento, scelto precedentemente, nella tesina teorica sarà evidenziato un possibile percorso didattico, specifico per la classe di insegnamento:
Classe 21/ A Discipline pittoriche.
Il tutto sarà esposto sotto forma di lezione.  
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