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G.D TECNOLOGIA E ARTE. 

UNA STORIA RACCONTATA DA DICIOTTO ARTISTI CONTEMPORANEI
IL PIANETA G.D: UN ITINERARIO PER IMMAGINI 

di Ludovico Pratesi 

“Oggi tutto esiste per finire in una fotografia” ci ricorda Susan Sontag nel suo celebre saggio intitolato Sulla Fotografia, pubblicato nel 1973
. Un destino inevitabile per un mondo globale che si è trasformato in quello che Roland Barthes ha definito “immaginario generalizzato”
, dove le società consumano immagini e non più credenze come nel passato. Una sorta di verità assoluta e inconfutabile, che si basa su un altro concetto enunciato dal filosofo francese: ogni fotografia è un certificato di presenza
. Capace non soltanto di fornire una testimonianza di ciò che rappresenta ma, qualora diventi il linguaggio espressivo privilegiato di un artista, in grado di interpretare la realtà per evocarne letture diverse, volutamente ambigue in quanto sospese tra lo sguardo e la visione, l’occhio e la mente. Così gli artisti che scelgono di esprimersi attraverso la fotografia conducono lo spettatore al di là del dato reale, verso un territorio dove il visibile si unisce al significante e le immagini riescono a trascendere l’evidenza e suggeriscono la possibilità di trasformare la visione in evocazione. 
Dal passato al presente attraverso l’obiettivo

E’ su questa linea che si muove il progetto curatoriale che costituisce il fil rouge dell’iniziativa, che si propone di documentare l’attività di alcune delle fabbriche dei clienti dell’azienda italiana G.D in diciassette paesi del mondo. Un itinerario visivo che coniuga arte e produzione industriale attraverso le opere a matrice fotografica scattate da diciotto artisti contemporanei di livello internazionale, chiamati a interpretare un tema che appartiene di diritto alla storia della fotografia, secondo una tradizione che comprende maestri come Walker Evans, Edward Weston, Alfred Stieglitz, Robert Frank o Diane Arbus. “La macchina fotografica può davvero mettere in grado di vedere attraverso l’occhio, aumentandone la capacità fino a captare più di quanto normalmente si veda”
 ha dichiarato Edward Weston, uno dei padri della fotografia contemporanea, per sottolineare la possibilità di esaltare attraverso l’obiettivo i valori formali contenuti nel reale, avvicinando l’immagine fotografica alla pittura. 

Come Weston, anche Ansel Adams sostiene la “pittoricità” della fotografia, considerando la fotocamera come una specie di pennello di natura tecnica. Sul versante opposto, artisti come 
Henri Cartier-Bresson, Robert Frank o William Klein rivendicano invece la capacità del linguaggio fotografico di documentare il reale, avviando così la storia del fotoreportage. “Attraverso il nostro apparecchio noi accettiamo la vita in tutta la sua complessità”
 afferma 
Cartier-Bresson, che intende l’obiettivo come un prolungamento del proprio occhio, in grado di “fornire testimonianza del reale”, come puntualizza Susan Sontag. Ma oltre a trasformare 
l’immagine fotografica in un dato incontrovertibile del reale, l’artista aggiunge che “l’apparecchio fotografico non è uno strumento adatto a rispondere al perché delle cose, esso è piuttosto fatto per evocarle”. 

Una capacità che si struttura ulteriormente a partire dalla fine degli anni sessanta, quando la fotografia entra a pieno titolo nel territorio dell’arte concettuale, che considera ogni opera d’arte come espressione, materiale o immateriale, di un’idea. “Le idee possono essere espresse con numeri, fotografie o parole”
 dichiara Sol LeWitt nei suoi Paragraphs on Conceptual Art, pubblicati nel 1967. Una patente di legittimità che permette alla fotografia di assumere la dimensione di linguaggio artistico autonomo nell’ambito del concettuale, nonché strumento espressivo necessario per i protagonisti di altri movimenti come l’arte povera, la land art, la body art e la narrative art. Artisti come Bruce Nauman, Gilbert & George, Richard Long, Giulio Paolini, Giuseppe Penone, Luigi Ontani hanno realizzato molte delle loro opere più significative attraverso la fotografia, che “dà modo allo stesso autore -dichiara Giulio Paolini- di assistere al quadro: la visione è la cosa già vista dall’obiettivo”
.
A partire dagli anni settanta il linguaggio fotografico trova nuovi territori da esplorare, evidenziando la propria capacità di interpretare la realtà nelle sue molteplici declinazioni. Robert Mapplethorpe e Andres Serrano esplorano i territori della sessualità estrema, dedicandosi a soggetti e situazioni considerati tabù come il sesso sadomaso, l’omosessualità o la religione cattolica attraverso una dimensione formale molto accentuata, quasi pittorica. Cindy Sherman affronta la questione dell’identità femminile attraverso l’uso della citazione cinematografica, mentre Bernd & Hilla Becher si dedicano ad una schedatura di architetture industriali nel territorio tedesco ritratte in maniera fredda e oggettiva, riducendo al minimo l’intervento dell’operatore. Con l’avvento del postmoderno negli anni ottanta la fotografia diventa di fatto il più poliedrico linguaggio artistico del nostro tempo. “Il postmoderno -sottolinea Denys Riout- abbandona la ricerca delle specificità, ed esalta la pluralità, la contaminazione dei generi. E’ un concetto vago che raggruppa pratiche artistiche e posizioni estetiche dissimili”
. La sua capacità di entrare in contatto con altri settori della creatività, come il cinema, la moda, la pubblicità e i mass media in genere, le permette di allargare a dismisura il suo campo d’azione come strumento artistico di manipolazione del reale, rendendo possibili incursioni sempre più frequenti al di là dei luoghi deputati dell’arte, per dialogare con un pubblico sempre più ampio. 

Nel mondo globale contemporaneo la fotografia assurge dunque a territorio privilegiato dell’analisi del reale secondo parametri individuali, che tendono a isolarne un aspetto per amplificarne al massimo il potere evocativo. In una realtà sempre più complessa e contraddittoria, l’artista può servirsi della fotografia per mettere a fuoco la sua capacità di elaborare il proprio codice semantico mediante alcune tipologie espressive che caratterizzano la scena artistica contemporanea.

La fotografia? Un’arte per il terzo millennio

Così per illustrare il genius loci dei luoghi di produzione industriale selezionati da G.D non abbiamo scelto fotografi tout court, bensì artisti che si esprimono con la fotografia, in grado di proporre sguardi sempre diversi e originali sulla realtà del nostro tempo. Un’esigenza di documentazione abbinata a una necessità di interpretazione ha ispirato il lavoro dei professionisti invitati, che hanno inteso le fabbriche non soltanto come contenitori finalizzati alla produzione industriale ma soprattutto come spazi fisici, territori di socialità, architetture e ambienti dove il lavoro si coniuga con la vita quotidiana, da porre necessariamente in relazione con il contesto circostante. Ogni autore ha scelto una modalità individuale, uno sguardo personale che assume le caratteristiche di una chiave di lettura tra le mille possibili, per ricostruire un’impalpabile atmosfera composta da forme, colori, gesti, dettagli, materiali, macchine e paesaggi. Ognuno ha posto l’accento sugli elementi che corrispondono al proprio linguaggio, per comporre la tappa di un itinerario visivo che abbraccia le diverse sfaccettature di un’industria internazionale. Un viaggio che si snoda dall’Egitto all’Indonesia, dall’Austria al Brasile, dove ogni artista ha interpretato uno o due stabilimenti situati a volte in territori o addirittura in stati differenti, all’insegna di uno stimolante connubio tra la natura dinamica e febbrile del lavoro e la capacità dell’arte di mostrare la realtà contemporanea secondo punti di vista sempre diversi e originali, nella dimensione del mondo globale che appartiene al nostro tempo.
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� Edizione consultata S. Sontag, Sulla fotografia, Einaudi, Torino 2004, p. 23. 


� Cfr. Il pensiero di Barthes sulla fotografia è contenuto nel suo celebre saggio La camera chiara, Einaudi, Torino 2003.


� Ivi, p. 87.


� La citazione è contenuta nel testo di Claudio Marra, Fotografia e pittura nel Novecento, Bruno Mondadori, Milano 1999, p. 115.


5 Cfr. C. Marra, op. cit., p. 138.





� S. LeWitt, Paragraphs on Conceptual Art, in “artforum”, giugno 1967.


� Cfr. C. Marra, op. cit., p. 198.


� Cfr. D. Riout, L’arte del ventesimo secolo, Einaudi, Torino 2002, p. 327. 





