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Sulla mostra (Quando attitudini diventano forma)

Harald Szeemann

E sempre stato compito della Kunsthalle informare un vasto pubblico sulle nuove tendenze nell'arte
visiva. E negli ultimi quattro anni lo ha fatto programmaticamente. Le tappe di queste rassegne
tematiche sono: Luce e movimento/Arte cinetica (1965), Bianco su bianco/Monocromia (1966),
Surrealismo/Arte fantastica (1966), Fantascienza (1967), Plastica policroma (1967), Forme del
colore (1967), Ambienti (1968). Per la nostra istituzione sono state mostre molto impegnative, ma
anche le piu visitate e le piu richieste da parte di altri musei stranieri. Grazie a questa serie di mostre
la direzione della Kunsthalle ottenne dalla Philip Morris Europe sovvenzioni per organizzare
ulteriori rassegne sulle tendenze artistiche contemporanee. Si scelsero l'arte americana e l'arte
europea. Mentre Documenta 4 dello scorso anno aveva mostrato l'arte fino all'inizio del 1968, la
mostra attuale presenta gli artisti strettamente contemporanei. Nel catalogo figurano 69 artisti
provenienti da America, Belgio, Germania, Inghilterra, Francia, Olanda, Italia; la mostra presenta le
opere di circa 40 artisti, perché sull'attivita degli altri ¢ solo possibile "informare" considerando che
le loro "opere" non sono esponibili.

La mostra Quando attitudini diventano forma (Opere - Concetti - Processi - Situazioni -
Informazione) appare, rispetto alle precedenti, piuttosto eterogenea e complicata, come una somma
di narrazioni in prima persona. La domanda ¢ lecita: abbiamo forse a che fare con una reazione alla
potente geometria degli ultimi anni, con un'arte soggettiva, con una riedizione del Tachisme?
Sicuramente per la maggior parte degli artisti qui esposti si possono scomodare, in quanto parti
costituenti di un albero genealogico artistico, l'esemplare processo lavorativo di Duchamp,
l'intensita dei gesti di Pollock, I'unita del materiale, dello sforzo fisico e del tempo degli happening
dei primi anni Sessanta. Ma in alcuni casi non sono solo pure esperienze visive a mettere in moto il
desiderio creativo. La vita da hippy, l'esistenza da rockettaro, 1'uso di stupefacenti devono agire
prima o poi sul comportamento di una generazione di artisti successiva. E tipico il fatto che alcuni
dei rappresentanti principali di questa nuova generazione siano originari della costa occidentale
americana, la quale subisce in modo particolare gli influssi provenienti dall'est. Molto di quella
"antiforma" sociale, da una parte l'inclinazione alla contemplazione e dall'altra 1'azione sostenuta
dall'esaltazione dell'io fisico e creativo, ¢ affluito in questa nuova arte. In Europa si possono trovare
altre tessere del mosaico: la mancanza di un centro porta gli artisti a restare nelle loro citta d'origine
e a fare opere come emanazione della coscienza in opposizione alle aspettative della loro societa.
Contemporaneamente si sente il desiderio di forzare il "triangolo" tipico nel quale si consuma l'arte:
atelier, galleria, museo.

Per questo fenomeno complesso mancano fino ad ora nome ed etichetta, come si era verificato per
la Pop, 'Op e la Minimal. I termini proposti "Anti-Form", "Micro-emotive Art", "Possible Art",
"Impossible Art", "Concept Art", "Arte povera", "Earth Art", colgono solo un aspetto: 1'apparente
opposizione alla forma; un alto grado di impegno personale ed emotivo; eleggere ad arte oggetti che



fino ad allora non erano considerati come tali; lo spostamento dell'interesse dal risultato al processo
di realizzazione; l'utilizzo di materiali poveri; l'interazione fra lavoro e materiale; la madre terra
come materiale di lavoro e luogo di lavoro, e il deserto come concezione.

Evidente ¢ la completa liberta nell'impiego dei materiali cosi come la considerazione delle qualita
fisiche e chimiche dell'opera. Mentre due anni fa i mezzi che affascinavano l'artista contemporaneo
erano il poliestere e il computer, che costituivano contemporaneamente anche il messaggio, in
quest'arte il mezzo pare non essere piu cosi importante: la fede nella tecnologia pare essere stata
sostituita dalla fede nel processo artistico. Tema principale e contenuto dell'arte di oggi non € piu la
costruzione dello spazio bensi l'attivita dell'uvomo, dell'artista. E in questo senso ¢ da intendere il
titolo (una frase, non uno slogan) della mostra: l'atteggiamento interiore dell'artista non era mai
diventato 'opera stessa. Naturalmente ¢ sempre stato cosi: Mondrian e Pollock hanno dato forma al
loro atteggiamento interiore - ma rispetto al risultato ultimo, all'oggetto autonomo. Gli artisti di
questa mostra invece non sono autori di oggetti bensi cercano la liberta dall'oggetto, ampliandone in
questo modo 1 significati e, raggiungono uno status importante al di 1a dei confini dell'oggetto
stesso. Vogliono che il processo artistico resti visibile anche nel prodotto finale, nella "mostra"
stessa. E tipico che la massa del corpo, la forza del movimento umano giochino un ruolo molto
importante per questi artisti, formando il nuovo "alfabeto per corpo e materia" (Trini).

Una serie di artisti, ad esempio il gruppo che opera sulla terra non sono rappresentati da opere bensi
da informazioni; il gruppo degli "artisti concettuali" da indicazioni sulle opere che non necessitano
piu la materializzazione. Quest'arte concettuale preferisce utilizzare sistemi gia esistenti (reti
telefoniche, posta, stampa, cartografia) per creare "opere" che a loro volta portano a nuovi sistemi
che evitano ogni spiegazione sul punto di partenza.

Opere, concetti, processi, situazioni, informazioni (abbiamo volutamente evitato le espressioni
oggetto ed esperimento) sono le "forme" che riflettono questi atteggiamenti artistici. Sono "forme"
che non sono scaturite da idee figurative preconcette, bensi dall'esperienza dello svolgersi dello
stesso processo artistico. Cio detta anche la scelta del materiale e la forma dell'opera come un
prolungamento del gesto, il quale pud essere privato, intimo oppure pubblico, espansivo. Ma il
processo resta essenziale, essendo allo stesso tempo "calligrafia e stile". Quindi il significato di
quest'arte sta nel fatto che un'intera generazione di artisti intende far diventare "la natura dell'arte e
dell'artista", attraverso un processo naturale, "forma".

Testo originariamente pubblicato in: When Attitudes Become Form, Kunsthalle, Bern, 1969.



