Lo sguardo di MICHELANGELO. ANTONIONI e le arti

Ferrara, Palazzo dei Diamanti, 10 marzo – 9 giugno 2013

Nota informativa

Poeta «dell’assenza, dell’attesa, del desiderio» (A. Robbe-Grillet), autore di un raffinato cinema di sguardi, sensibilissimo «pittore dello schermo» (W. Wenders), Antonioni è uno dei padri della modernità cinematografica. Un artista che come pochi altri ha saputo sondare l’animo umano, radiografando le inquietudini del mondo contemporaneo, senza mai abbandonare eleganza e seduzione. 

A questo protagonista dell’arte e della cultura del secolo scorso, la cui attualità resta ancora oggi indiscussa, la Fondazione Ferrara Arte e le Gallerie d’Arte Moderna e Contemporanea di Ferrara-Museo Michelangelo Antonioni, in collaborazione con la Fondazione Cineteca di Bologna, dedicano una grande mostra a cura di Dominique Païni, già direttore della Cinémathèque Française. Aperta dal 10 marzo al 9 giugno 2013 a Palazzo dei Diamanti, la rassegna celebra un maestro la cui opera ha oltrepassato i confini della settima arte, traendo ispirazione dalle arti figurative ed esercitando a sua volta su di esse un notevole ascendente, così come sul cinema di ieri e di oggi. 

La straordinaria carriera di Antonioni è narrata a partire dal prezioso patrimonio del Comune di Ferrara: film, libri, dischi, fotografie, oggetti personali, soggetti e sceneggiature originali, documenti rari e lettere dei maggiori artisti e intellettuali dell’epoca, permettono di ripercorrere la vita e l’opera del regista e restituiscono un vivido spaccato del tempo in cui lavorò. Queste testimonianze sono accostate alle opere d’arte dei maestri del Novecento che lo hanno ispirato, da Pollock a Rothko, da De Chirico a Morandi. 

Il percorso espositivo, articolato in nove sezioni, alterna un racconto cronologico ad alcuni approfondimenti tematici che evidenziano le polarità della sua poetica: le nebbie della nativa pianura padana e la luce abbagliante dei deserti in cui sono ambientati i capolavori della maturità; il periodo “del bianco e nero” e quello “del colore”; la bellezza notturna di Lucia Bosè e la solarità di Monica Vitti; l’indolenza della mascolinità latina protagonista dei primi lungometraggi e la vitalità della gioventù anglosassone degli anni Sessanta e Settanta; la straniante modernità delle grandi metropoli e dei centri industriali e il fascino silenzioso dei rilievi delle Montagne incantate. La rassegna ripercorre così l’intera parabola creativa di Antonioni, attraverso un suggestivo dialogo tra film e pittura, letteratura e fotografia. 
LA MOSTRA

1. NEBBIE

La sezione che dà avvio al percorso di mostra evoca le origini ferraresi del regista e le atmosfere rarefatte e silenziose che hanno nutrito il suo immaginario. 

Con le sue nebbie leggendarie, i suoi odori “di fiume, di erba e di donna”, la città estense è il luogo della sua educazione sentimentale. Qui Antonioni condivide passioni letterarie con Giorgio Bassani e l’italianista Lanfranco Caretti (22), inizia la sua attività di critico cinematografico per il «Corriere Padano», tenta di realizzare il suo primo documentario. Una selezione di oggetti, libri, documenti, foto e cartoline d’epoca, assieme alla collezione di immagini di attori e attrici, raccontano gli anni formativi prima del trasferimento a Roma. 

Ferrara rappresenta anche un bacino di suggestioni cui Antonioni attingerà negli anni per dare vita alle sue opere. Le «strade lunghe e larghe, di città di pianura, belle e quiete come inviti all’eleganza, agli ozii dissipati» (Antonioni), l’orizzonte basso della campagna prossima alla foce del Po, il suo cielo grigio che tutto ammanta e uniforma, sono immagini che riemergono in alcuni dei suoi film più importanti, da Cronaca di un amore a Il grido, da Il deserto rosso a Identificazione di una donna, fino ad Al di là delle nuvole. 

2. DESERTI 
In contrasto con la precedente, la seconda sezione invita il visitatore a immergersi nella luce abbagliante e nella vastità degli orizzonti desertici e polverosi che affascinarono profondamente Antonioni. Proprio in questi scenari il regista scelse di ambientare due capolavori della maturità, Zabriskie Point e Professione: reporter (17), la cui genesi, importanza e ricezione è testimoniata da scritti, documenti e lettere del cineasta e dei suoi collaboratori e amici (dallo sceneggiatore di Zabriskie Sam Shepard, al membro delle Pantere Nere Kathleen Cleaver, 23, a Federico Fellini, 25) e dalle immagini scattate sul set di Zabriskie Point da Bruce Davidson (13, 15), uno dei più celebri fotografi americani del secondo Novecento. 

La “poetica del vuoto” che contraddistingue i due film, quella dimensione che attira e inghiotte i suoi personaggi, è un elemento costitutivo del linguaggio cinematografico di Antonioni sin dagli anni de L’avventura, mentre l’interesse formale del regista per gli scenari deserti e rocciosi trova espressione anche nelle Montagne incantate (37), la serie di dipinti e ingrandimenti fotografici cui lavora a partire dagli anni Sessanta. 

Parte della critica ha ravvisato nello stile “astratto” di Antonioni di questi anni, nelle sue raffinate inquadrature e nel suo montaggio, alcune affinità con le poetiche dell’espressionismo astratto americano, in particolare con l’arte di Jackson Pollock (Watery Paths, 1947, 34), pittore molto amato dal regista, e di Mark Rothko (Senza titolo, 1968, 35), di cui Antonioni desiderò ardentemente possedere un’opera. Infine, la lettura dell’America della società dei consumi in Zabriskie Point trova eco nella pittura italiana contemporanea, ad esempio in quella di Mario Schifano il cui grande pannello Tutti morti (1970, 36) sembra trarre ispirazione dalla forza delle immagini antonioniane dei corpi nudi sul paesaggio della Death Valley (14). 

3. REALTÀ 

Dopo le prime sezioni dedicate a due poli dell’immaginario antonioniano, le nebbie e i deserti, il percorso espositivo procede cronologicamente, a partire dagli esordi del regista all’indomani del secondo conflitto mondiale e lungo il corso degli anni Cinquanta. Antonioni assimilò la tradizione neorealista e la sottopose a un esame critico. L’influenza di Bresson, la prossimità alla drammaturgia viscontiana, la conoscenza della letteratura francese e americana, ma anche di quegli autori che avevano riflettuto sul «provincialismo» italiano (Bassani, Pavese, 26), stimolarono il regista a elaborare un linguaggio cinematografico caratterizzato da un “realismo” inedito che, nel passaggio dal documentario (Gente del Po e N.U. Nettezza Urbana) al film, si concentra sull’analisi della condizione della borghesia: «È stato questo mondo che ha contribuito a indicarmi una certa predilezione verso certi temi, certi personaggi, certi conflitti di sentimenti e psicologie». 

Le opere di questi anni, contraddistinte da una sontuosa fotografia in bianco e nero, lasciano trasparire l’influenza del retroterra culturale del regista (Le amiche, 3, La signora senza camelie, 2) e sono spesso caratterizzate dal bisogno di tornare sui luoghi della formazione, come testimoniano Cronaca di un amore, ambientato tra Ferrara e Milano, e Il grido (4), in cui il paesaggio, quello della malinconica campagna della bassa padana, liricamente ritratto anche da Filippo de Pisis (Pesci nel paesaggio di Pomposa, 1928), fa da specchio al dramma interiore del protagonista. 
I primi film del maestro segnano inoltre l’esordio sullo schermo della giovanissima Lucia Bosè (1), cui è consacrata una sala del percorso di mostra con una videoinstallazione realizzata dall’artista, fotografo e regista francese Alain Fleischer. 
4. SCOMPARSE 

Protagonista di questa sezione è la celebre “trilogia della malattia dei sentimenti” – L’avventura, La notte e L’eclisse – che segna il compiuto raggiungimento, all’inizio degli anni Sessanta, della prima maturità e l’inizio di una nuova fase stilistica che culminerà nel Deserto rosso. Questi tre film, per i quali il curatore della mostra ha voluto evidenziare il leitmotiv della scomparsa – di una donna (5), della possibilità di comunicare (6), delle emozioni (8) –, segnano la nascita di un nuovo modo di fare cinema, sia in termini narrativi che estetici, che lascia grande spazio all’introspezione dei personaggi. 

La pittura italiana contemporanea è un’importante fonte d’ispirazione nella trilogia: affiorano, in particolare, ricordi delle piazze di De Chirico (I piaceri del poeta, fine anni Cinquanta, 38) e delle composizioni di Morandi (Natura morta, 1960, 40), di cui il regista collezionò un’opera e con il quale intrattenne una corrispondenza, testimoniata dalle lettere del pittore esposte in mostra (29). Sono inoltre numerose le citazioni di dipinti e sculture che Antonioni inserisce nei film anche con il fine di caratterizzare gli ambienti in cui si svolge l’azione: lo studio milanese dello scrittore di successo Giovanni Pontano, interpretato da Marcello Mastroianni, è ad esempio decorato da dipinti di Sironi (La caduta, 1933-35, 39), Campigli e Morandi (7). Ma anche l’architettura del Novecento gioca un ruolo significativo: quella di Gio Ponti a Milano nella Notte, o quella deserta e straniante del quartiere Eur a Roma, dove è ambientata l’ultima celebre sequenza dell’Eclisse, «una delle più liriche che siano mai state girate» (Scorsese). 

La bellezza e la bravura di Monica Vitti, la musa che illumina il percorso artistico e biografico di Antonioni in questi anni cruciali, emergono con forza dagli inediti provini per Il deserto rosso proiettati nella settima sala della mostra.

5. I COLORI DEL MONDO E DEI SENTIMENTI 

Il deserto rosso, che Jean-Luc Godard definì «un film sul mondo tutto, non solo sul mondo di oggi», è la prima esperienza condotta da Antonioni con il colore. Il regista, che si avvale della magistrale fotografia di Carlo di Palma, usa tonalità cromatiche con una funzione espressiva e simbolica, talvolta colorando letteralmente luoghi e oggetti di alcuni set, come dimostrano i quaderni per la lavorazione del film con i suoi appunti manoscritti (30): una tavolozza di toni irreali tinge il paesaggio invernale di Ravenna e del suo polo industriale per comunicare le inquietudini e le angosce della protagonista che divengono metafora di paure collettive per un avvenire segnato da una sorte “chimica”, dal sovvertimento dei valori affettivi e dall’impossibilità di comunicare emozioni e sentimenti (9). 

La visione antonioniana trova un corrispettivo lirico nelle combustioni di Alberto Burri (Rosso Plastica, 1961, 41), opere segnate da una analoga tensione, che prende forma nelle lacerazioni e nelle bruciature impresse alla materia, vere e proprie “ferite” che esprimono una tragica e dolorosa partecipazione alle sorti del mondo moderno. 

Il lungometraggio si avvale inoltre di una moderna sperimentazione sonora che, grazie all’introduzione delle musiche elettroniche di Vittorio Gelmetti, mira ad acuire nello spettatore la percezione del disagio della protagonista conferendo, al tempo stesso, un’atmosfera avveniristica all’ambientazione del film.

6. SIMULAZIONI 

Londra 1966: l’esplosione della musica rock, l’impatto della pubblicità e della moda sul volto delle città e sulla vita quotidiana permeano il rinnovato immaginario del regista che lascia l’Italia e scopre, nella Swinging London degli anni Sessanta, una fucina di immagini nuove e dirompenti (11-12). In Blow Up, premiato con la Palma d’oro a Cannes nel 1967, la plasticità pittorica e fotografica si mette al servizio del cinema. Antonioni si identifica con un giovane “voyeur”, il fotografo di successo Thomas (10). Il lungometraggio nasce dalla suggestione di un racconto di Julio Cortázar (La bava del diavolo, 1959) e, dietro l’apparente facciata di una crime-story, diviene occasione per un’indagine sulla relazione tra l’individuo e l’inafferrabilità della realtà. 

Come attestano le lettere di artisti e intellettuali del tempo (Arnaldo Pomodoro, Franco Zeffirelli, Marcello Mastroianni e Umberto Eco), la pellicola è tra le più riuscite e ammirate del maestro. A partire dallo spunto dell’ingrandimento e dall’analisi dell’immagine, Blow Up segna una vera e propria svolta nell’opera antonioniana e, al contempo, è uno dei film che contribuiscono al rinnovamento del cinema mondiale esercitando una notevole influenza sul linguaggio hollywoodiano dei decenni successivi (Brian De Palma, Martin Scorsese).

7. LE MONTAGNE INCANTATE 
Oltre a nutrire un profondo interesse per l’arte passata e presente, Antonioni si dedicò alla pittura e al disegno fin dalla giovinezza. Fu tuttavia solo a partire dagli anni Sessanta che la pratica pittorica iniziò ad occupare un ruolo importante nell’ambito della sua attività artistica. Risalgono infatti a questi anni i primi esperimenti pittorici con soggetti montuosi, che sembrano preludere alla produzione negli anni Settanta della più ampia serie delle Montagne incantate: piccoli dipinti a tecnica mista, sviluppati su grande formato grazie alla tecnica dell’ingrandimento fotografico (42).
La produzione figurativa di Antonioni è legata a quella cinematografica e nasce dalla comune, appassionata ricerca su forma, colore, materia. La sua attenzione si concentra sul meccanismo dell’ingrandimento e, proprio come in Blow Up, sulla capacità di questo di svelare aspetti inediti e verità nascoste del reale. «Ce ne era una [montagna] che guardandola con la lente, mi dava sensazioni curiose. La materia veniva fuori in modo strano. […] Decisi di farla ingrandire. Il risultato fu singolare. Negli ingrandimenti fotografici (procedimento che ho utilizzato in Blow Up), cambiano certi effetti, certi rapporti. Persino i colori prendono una forma diversa», racconta il regista. 

In queste opere qualche centimetro di acquerello genera, grazie alla mediazione dell’obiettivo, degli spettacolari paesaggi onirici, che testimoniano il costante dialogo tra l’esperienza pittorica e l’opera cinematografica.
8. ALTROVE 

Negli anni Settanta e Ottanta, Antonioni torna a cimentarsi con il documentario, un’arte che aveva sperimentato agli esordi con Gente del Po e N.U. (Nettezza Urbana). Ad attirarlo ora non sono più i paesaggi padani e la cronaca della gente umile della sua terra natale, ma civiltà lontane come quella cinese e indiana con i loro antichissimi rituali (Kumbha Mela).

Nel 1972, su invito della Rai e del governo di Pechino, Antonioni coglie la sfida di raccontare la vita e le abitudini di un popolo che non era mai stato ripreso da una cinepresa occidentale. Ciò che Antonioni realizza «non è un film sulla Cina […] ma sui cinesi». Concentrando l’obiettivo su volti e gesti quotidiani, grazie ad uno sguardo limpido e una curiosità rispettosa, dà vita ad un’opera tra le più vitali della sua ultima stagione. La rassegna stampa del film esposta in questa sala mostra come, dopo l’iniziale approvazione, il documentario venne attaccato dal governo cinese che ne impedì la circolazione in alcuni paesi. L’incontro con questa antica civiltà e con la grazia e raffinatezza della sua cultura, lascia un segno anche sulla produzione figurativa del regista, come attestano le Montagne incantate esposte nella medesima sala.
9. IDENTIFICAZIONE DI UN MAESTRO 
A seguito dei vagabondaggi americani e cinesi, dopo le riprese di Professione: reporter, girato tra Inghilterra, Germania e Spagna, il regista torna in Italia con uno sguardo rinnovato. Qui realizza le ultime opere, tornando a indagare temi a lui cari, come la fragilità dei sentimenti e i rapporti di coppia, con lo stile raffinato di sempre ma anche con alcuni elementi formali nuovi. Identificazione di una donna (1982, 33) racconta la storia di un regista che, in cerca dell’ispirazione per il suo prossimo film, intreccia una relazione con due donne, due volti dell’eterno femminino: la ricerca della protagonista ideale diviene metafora di una ricerca di sé che si conclude con un atto di fede nell’immaginazione rappresentata, nell’ultima sequenza del film, dalla luce solare che dissolve le immagini nel puro colore. Tornano nei film di Antonioni le citazioni di opere d’arte a lui care (18), ad esempio Ballafiore di Giacomo Balla (1924, 43), che assieme a Collage, un piccolo Rosso di Burri e una veduta metafisica di De Chirico apparteneva alla sua collezione.
Nell’attesa di poter realizzare alcuni ambiziosi progetti a cui collabora con personaggi del calibro di Scorsese e Umberto Eco, Antonioni scrive, filma, dipinge. Nel 1983 torna sui luoghi de L’avventura e gira un documentario in cui immagini e suoni inscenano un affascinante viaggio nella memoria (Ritorno a Lisca Bianca). Lo stesso anno pubblica Quel bowling sul Tevere, una raccolta da cui prende vita, dodici anni dopo, grazie al contributo di Wim Wenders, Al di là delle nuvole, film in quattro episodi il primo dei quali ambientato tra Ferrara e Comacchio (19). 

Nonostante l’invalidante malattia – era stato colpito da un ictus nel 1985 – l’anziano, celebrato maestro continua instancabile la sua ricerca della bellezza. L’ultima, commovente opera che realizza, contemporaneamente a Il filo pericoloso delle cose, vede il 92enne Antonioni debuttare come attore ne Lo sguardo di Michelangelo. Nel magniloquente silenzio della chiesa romana di San Pietro in Vincoli, il regista incontra il Mosè del suo omonimo, Michelangelo Buonarroti (20). Lo sguardo del regista sembra interrogare il gigante di marmo, lasciando trapelare, come in una sorta di testamento artistico, l’idea quasi mistica che egli ha sempre avuto dell’arte come atto di creazione. 

