Le strane storie di Gianfranco Sergio – di Barbara Martusciello 

La necessità di recuperare la pittura, reagendo a una ricerca che si era chiusa verso un’attitudine concettuale, comportamentale, performativa, processuale e minimalista, dove, pertanto, la pittura-pittura, quando era palesata, rientrava in quell’ampio ed esclusivo spettro analitico, si fece urgente un po’ ovunque nell’ambito delle arti visive.

In Italia, intorno alla fine degli anni Settanta e poi dai pieni Ottanta, la pittura torna ad agire. La sua ri-attestazione, con modalità, forma e qualità diverse, mira a liberarsi dall’accusa di essere retroguardia. Del resto, tra i suoi protagonisti esemplari internazionali figurano nomi come Richter, Polke, Baselitz, Höckelmann, Immendorff, Penck, Kiefer e dei protagonisti del contrattacco neo-espressionistico, e questo basta per aprire una nuova panoramica sulla realtà che si era a buon diritto affiancata alle altre strade percorse.

In questa riconquista pittorica si distinguono, come spesso avviene, più strade: alcune ardite, felici, altre impervie, altre, ancora, facili-facili. In ogni caso, si orientarono in area non figurativa oppure di riconquista dell’immagine.

Così, ecco insistere la deflagrazione liberatoria di segno underground, essenzialmente made in USA: Haring, Basquiat, Kenny Scharf, Cutrone, Rammellzee, la graffiti e un’area della cosiddetta street-art che tra gli italiani accoglie un eclettico e scatenato Paolo Buggiani, di stanza in quegli anni a New York. 

Ci fu poi la svolta moderata, umanistica, percorsa in Italia (Citazionismo, Anacronismo, Pittura colta…) e teorizzata diversamente da Italo Mussa, Italo Tomassoni, Maurizio Calvesi; fu lui a imporre una rappresentanza di artisti di quest’area all’attenzione internazionale, nel 1984, alla Biennale di Venezia.

Ancora in Italia, si distinse il fenomeno dei Nuovi-nuovi di Renato Barilli e del Magico Primario di Flavio Caroli; egli, nel 1980, “dopo le astinenze del concettuale” (Caroli, F., Dall'Altrove. Fra magico e primario, in: A. A. V. V., Trevisan, M. L. -a cura di-, Dall'Altrove, Corradin Editore, Urbana, Pd, 1997) organizza un nucleo di artisti in nome di una riaffermazione della bellezza e della seduzione (Martusciello, B., Sintetico. Gianfranco Notargiacomo, opere dal 1971 al 2007, Gangemi, Rm, 2007) e, soprattutto, per una ricerca dell’archetipo (Martusciello, cit.).
La pittura è protagonista di un’operatività nuovo-selvaggia, presente per esempio in Dokoupil, Kever e Bömmels, o in un’irregolare come Germanà, solo per fare alcuni esempi. In quest’ottica di veemenza cromatica e segnica, sdoganamento dell’immagine, disinvoltura stilistica e contaminazione del lessico pittorico, predomina l’uso libero e vitale del passato, il recupero visionario della memoria, una certa ironia, a volte, in un’interessante mescolanza non solo poeticamente ma anche esteticamente rilevante, come testimoniano Schnabel, Salle, Borofsky e la Transavanguardia, italiana di nascita ma mondiale di adozione, ufficializzata dal 1979 e consacrata con la partecipazione alla sezione “Aperto 80” della Biennale di Venezia. Questa rifondata pittura, sia nelle sue linee più astratte che figurative, dimostra un cosciente e meditato ripescaggio di una certa tradizione iconografica accostata arditamente e anzi coniugata a un accoglimento della sperimentazione filologia propria anche di alcune felici risoluzioni di periodi precedenti.

Ancora colore dipinto, spatolato, strutturato, campito e, insomma, agito, si affaccia nella produzione di parte della Scuola di San Lorenzo o degli Ausoni, dal 1984 agli onori della storia dell’arte grazie alla collettiva “Atelier” curata ancora da Bonito Oliva.

Dalla metà degli anni Ottanta in poi la pittura, nei suoi doppi binari astratti e figurativi, non deporrà più le sue armi e, con cadute nell’epigonismo, nel decorativismo, nella facile raffigurazione, come sempre succede nello svolgersi culturale e visivo delle situazioni, toccherà però anche alte vette, confermando la sua buona salute.

Senza indicare un elenco che sarebbe lungo e qui inopportuno, ci fermiamo a  questa carrellata riassuntiva perché le radici di quel che si palesa oggi si ravvisano in quegli anni e questo vale anche per Gianfranco Sergio.

Nato nel 1961 a Rende, in provincia di Cosenza, l’artista sembra quasi accreditare la leggenda rendese narrata da Dionisio di Alicarnasso sul Re degli Arcadi, Licaone, che intorno al VII secolo a. C. divise il suo regno fra i numerosi figli, scontentandone due –Enotro e Peucezio– tanto da vederli partire per trovare nuove terre dove stabilirsi. Anche Gianfranco è partito necessariamente dalla sua terra natia per stabilirsi a Como, dove vive e lavora, mai smemorando, come i figli emigranti del re, le calde atmosfere di quel Sud normanno e le memorie dell’infanzia.

Ecco, proprio queste due parole accostate –memoria, infanzia–, questi significati profondi, sono una cartina di tornasole utile per cogliere la poetica del nostro artista celata, nemmeno troppo segretamente, per la verità, sotto la pelle della sua tersa pittura. 

Decriptiamo un sofisticato melting pot che ha respirato da una parte la citata Transavanguardia, in particolare nel riuso delle radici popolari (Genius Loci) e nell’affrancamento da norme, ideologie o poteri (Ideologia del traditore); dall’altra ha assorbito quel tanto che lo ha colpito dal fenomeno dei Nuovi Nuovi. Citazione, anche qui, che pesca nella sfera dell’arte ma anche in una certa illustrazione d’autore -dal fumetto al cartellonismo- che Gianfranco sollecita, fermandosi sempre un passo prima di esplodere in un effetto-kitsch che potrebbe aprirsi in un’area operativa tanto colorata, fantasiosa, elaborata, ma troppo piena…

Tutto questo è sempre filtrato da uno sguardo personale, con quel giusto quid di melanconia che il suo lavoro veicola, forse proprio perché percorre un territorio favolistico, appannaggio dell’infanzia, come dicevamo, e quindi, in quanto felice e passata, irripetibile, in qualche misura rimpianta. E’, questo, un impercettibile ingrediente della sua pittura che, però, reagisce immediatamente a questo languore dell’anima per avvitarsi in alto, verso la vibrazione cromatica, la luce, la nitidezza dei chiaroscuri, la  programmaticità della composizione.

Ci troviamo, se serve sottolinearlo, naturalmente entro il territorio della pittura e della figurazione che Gianfranco pratica senza seguire scuole, tendenze, bensì liberamente, fedele alla sua vena poetica che racchiude quanto analizzato sin qui. 

La sua capacità funambolica è curiosa, cresce negli anni, attraversando prima l’installazione e la scultura ambientata: una produzione più criptica rispetto alle opere attuali, un veicolo di ricerca fatta di richiami, di rimandi mai palesemente esibiti. 

Poi, appunto, Gianfranco sceglie un’altra via: bidimensionale, pittorica, di raffigurazione; questo nuovo capitolo della sua arte porta in sé quanto deve, della tradizione, molto europea e mediterranea, direi; non la indica, non la cita ma l’accenna e la miscela ad altri linguaggi a realizzare una grammatica personalissima, fatta di sottintesi e simbologie.  I simboli, però, non allontanano lo spettatore, non lo inquietano, come spesso succede in materia allegorica, perché, nel suo caso, sono legati a qualcosa di familiare per tutti: stralci di ricordi lontani, relazioni con le origini, affettività quotidiane, frammenti, forse confusi, eppure tranquillizzanti. Novelle, persino, come alcuni titoli dei quadri – “Il cappellaio matto”– ci dicono.

Le opere di Gianfranco non sono mimetiche, non restituiscono la realtà tale e quale bensì la ricordano attraverso uno stravolgimento, il nonsense, come certe filastrocche antiche eppure chiaramente significative, incredibilmente credibili…

Lo spazio pittorico, essenzialmente organizzato su tela, raffigura costruzioni strampalate che, però, non crollano; sono macchine sceniche sbilenche ma che restano in piedi: rese da assemblaggi di elementi incongrui dipinti con tratto leggero. Sono effigiati telai, fiori sintetici o forse provenienti da altri mondi, coni, punte, cappelli, tutto montato come si trattasse di un Meccano (con il quale, probabilmente, ha giocato da bambino) o delle meno “tecnologiche” Costruzioni in legno.  Sono anche  ritratti omini simili ad elfi, caffettiere umanizzate, in questi suoi quadri; e ancora: scatolette di latta –delle sardine?– contenenti un contadino o un manovale intento a scavare tra  terra azzurra, chiodi, forchette… alla ricerca dell’alba. Eden, ecco cosa sembrano: vivificati da ombrelli molli, fiori nel cielo, strade azzurre senza meta; e libri, libri, libri: in fiamme, con piccole teste per ogni pagina, trafitti da angioletti…  Arcimboldate, mi si passi il termine, barocchismi, forse, combinazioni surrealisteggianti, in parte… La composizione, nonostante la sua ricchezza e la densità degli elementi presenti, è light, essenzializzata, addomesticata per non cadere, come abbiamo già sottolineato, nella ridondanza, nella pacchianeria, pur restando liricamente altisonante. Certamente, rimanda al Mago di Oz, ad Alice nel Paese delle Meraviglie, allo spettacolo di Mangiafuoco, a filastrocche e strane storie. Tra un riferimento ludico –“Umane corazze”–, una reminescenza infantile –“Il roseto degli antenati”, “Colonna sonora”, “Riserva”, “Borgo natio”–, la matrice letteraria entra dalla finestra, danza letteralmente con il senso della composizione, si contamina con riferimenti alti –“Angeli ribelli”– e con l’arte, con il suo filologico svolgersi nel tempo e con i suoi strumenti: “La dimora dell’artista”, “Giallo Rembrandt”, “L’isola degli artisti”, “La casa gialla di Rembrandt”, “L’alba della pittura”, “Un treno d’arte”. 

L’approdo è alto: un senso etico profondo e quasi puro, comunicato in  “Bibliocase”,  “Teste pensanti”, “Archinatura”, “Fioritura inattesa”, “Pensiero in fiamme”, “Colletti bianchi”, “Lux”, “Mimeticamente”, “Letture alte”, “Nel profondo l’alba”; opere specchio di una sensibilità eticamente orientata ma senza perbenismi, apparentemente disimpegnata. Insomma: c’è da ricercare, in questo lungo percorso pittorico, una “morale della favola” di lontana memoria, insegnamento di vita sin dalla più tenera età e valido ancora oggi. 

L’arte, in fondo, è (anche) questo: un’opportunità di fornire o costringere a considerare un altro sguardo sulla realtà, sul mondo, dentro noi stessi, alla ricerca di qualcosa che ci sembrava irrilevante, che ci era sfuggito, che avevamo dato per scontato, di cui eravamo certi… Un rebus che attraverso le sue particolarissime regole si svelerà permettendoci nuovi percorsi di senso…

