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IL CROCIFISSO, DALLE ORIGINI ATl NOSTRI GIORNI

I Crocifissi di Renzo Peretti, sono il risultato di un lunghissimo processo di
evoluzione e di elaborazione iconografica di un simbolo che affonda le sue radici nei
primi secoli del Cristianesimo. Per esigenze di esemplificazione potremmo
riassumere brevemente questo processo articolandolo sinteticamente in sei tappe.

1. ETA’ PALEOCRISTIANA: LA CROCE GLORIOSA

Nei primi tre secoli della vita della Chiesa, si assistette al passaggio dalla primitiva
resistenza alle immagini da parte dei cristiani che provenivano dal Giudaismo (cfr.
divieto biblico anti-idolatria di Esodo 20.4) fino alla diffusione del simbolo del
cosiddetto CHI-RO. una prima forma “stenografica” di dissimulazione della Croce.
Erano tempi in cui il Crocifisso era ancora percepito fortemente come “scandalo per i
giudei e stoltezza per 1 pagani” (come ricordava san Paolo nella Prima lettera ai
Corinti capitolo |, versetto 23!). Non troviamo nessuna immagine del Crocifisso, se
non in rarissimi casi; i primi cristiani non reggevano ancora |’iconografia della croce
poiché peri Romani era un segno turpe ed insostenibile (la pena capitale per
crocifissione era stata praticata fino a pochi decenni prima). L.a croce era per i
cristiani immagine di vergogna ¢ derisione. (cfr. il graffito blasfemo del Palatino del
sec. 11, con un crocifisso a testa d’asino e la scritta “Alexamenos adora il suo Dio™).
Fu solo a partire dal secolo IV, con Costantino (cfr. Editto di Milano del 313 D. C.)
che si inaugurd una nuova fase di vita della Chiesa dopo le persecuzioni: e questo
fatto ebbe un risvolto decisivo anche per quanto riguarda la questione delle immagini.
Dopo il Concilio di Nicea del 325 infatti appaiono le prime raffigurazione esplicite di
Cristo, talvolta con la Croce in pugno: ¢ il tempo della CROCE VITTORIOSA che
viene presentata come trofeo. Dobbiamo costatare che il primo utilizzo pubblico
politico della croce, avvenne in un contesto bellico: Costantino la fece rappresentare
sulle insegne delle sue armate imperiali nella battaglia contro il nemico Massenzio: la
croce comincio ad essere usata contro qualcuno (e da qui ebbero inizio le ambiguita e
le strumentalizzazioni della Croce da parte del potere politico: da Costantino, ai
Crociati; dall’Inquisizione alla Prima Guerra mondiale; dalla Svastica delle SS, fino
ai Marines.... Ricordiamo che la chiesa, nella figura di papa Giovanni Paolo II, ha
riconosciuto e chiesto perdono per questo uso strumentale della Croce “‘contro”
gqualcuno). Alla fine del secolo IV si assistette allo sviluppo del culto della Croce e
delle reliquie (testimonianza del Pellegrinaggio di Egeria, 384). Cosi troviamo Croci
rappresentate su ampolle, reliquiari eccetera (es. Crux Vaticana sec. VI). Comincia ad
essere raffigurata la cosiddetta ETIMASIA, I'immagine del trono yuoto con la
CROCE GEMMATA, simbolo della presenza del Cristo fino al suo ritorno
escatologico. Sempre dal secolo IV era pure cominciata la costruzione e la
decorazione delle grandi basiliche romane (cfr. mosaico di S. Pudenziana del 390) i1
cul mosaici ¢i mostrano la croce come simbolo del trionfo pasquale di Cristo e del
trionfo della chiesa sul paganesimo. La Croce diventa il simbolo dell’Impero
divenuto cristiano: basta pensare alle Croci presenti nei mosaici bizantini di Ravenna.




2. ALTO MEDIOEVO: IL CROCIFISSO TRIONFANTE

Un secondo passaggio decisivo ¢ dato dalla prima apparizione del Crocifisso, cioe del
corpo di Cristo raffigurato sulla Croce. Dalle prime timide apparizioni con
I’immagine del Cristo Atleta (cfr. gli avori del British Museum e la Porta di Santa
Sabina a Roma) si passo velocemente alla iconografia del CRISTO TRIONFANTE
(TRIUMPHANS): st vede il Cristo vivo, con gli occhi aperti, eretto, vestito con la
veste preziosa del Colobium (cfr. Miniatura di Rabula del 586; Crocifisso di Santa
Maria Antiqua Sec. VII — VIII). Questa immagine accentua la prospettiva pasquale,
per ribadire la vittoria del Signore sulla morte. Si ritrovano ancora influenze bizantine
(ieratismo, simmetria). Questo modello rimarra dominante fino all’anno 1000 circa.
( cfr. avori e miniature degli Evangeliari carolingi ed ottoniani).

3. DOPO IL MILLE: IL CROCIFISSO DELLA PASSIONE

Un nuovo capitolo si inaugura attorno all’anno mille, con cui inizia I’iconografia del
CRISTO MORTO, il cosiddetto PATIENS. La visione tragica della vita tipica dei
popoli germanici e le note affettive dei mistici del tempo si riassumono in queste
immagini commoventi che lasciano trasparire la reale umanita di Cristo ed il suo
dolore. Aumentano anche 1 simboli inseriti nelle scene di Crocifissione (LLongino, il
Sole e la Luna...). In Ttalia € questa 1’eta dei grandi crocifissi dipinti o scolpiti (es.
Ariberto, 1 Berlinghieri di Lucca). Nel Romanico prima e soprattutto nel Gotico
cresce anche |’attenzione anatomica. La diffusione di questa iconografia avviene
specialmente per opera degli Ordini Mendicanti (si tenga presente il ruolo centrale
del Crocifisso per San Francesco e per S.Domenico). Il popolo di Dio viene cosi
alutato a partecipare intensamente alla Passione del Signore. Con 1 grandi Crocifissi
di Cimabue e di Giotto 1 toni si fanno piu forti e drammatici (cfr. tema dell’Ars
Moriendi e del Giudizio). Assistiamo alla accentuazione delle piaghe, dei chiodi, del
sangue e dell’inserimento del particolare della corona di spine. Gli affreschi
sviluppano il tema dello “Spettacolo” della Crocifissione con le folle, lo Spasimo di
Maria, la Maddalena, il Pianto degli Angeli etc... Alla fine dell’epoca gotica, lo stile
cortese si apre tuttavia ad una preziosita ed eleganza meno drammatiche.

4. RINASCIMENTO: IL CRISTO UOMO IDEALE
- Il Rinascimento italiano porta a compimento 1’evoluzione del naturalismo (anatomia
e prospettiva) come si vede nei bellissimi Crocifissi di Donatello e di Masaccio. E
I’epoca che avvia la moda delle grandi pale d’altare: in parallelo si diffondono le
piccole opere per devozione privata, in cui eccellono 1 Fiamminghi. Lo sviluppo della
corrente spirituale della “Devotio Moderna” viene favorita anche dall’iconografia che
aluta a personalizzare la fede e 1’imitazione di Cristo. Assistiamo ad una
interiorizzazione del dolore: 1 crocifissi diventano meno drammatici. Si preferisce una
maggiore semplicita e profondita. Viene presentato CRISTO, UOMO PERFETTO:
si tratta di un ideale di umanesimo cristiano (cfr. 1 Crocifissi del Beato Angelico). Si
arriva cosi alla celebrazione del Cristo eroe nei pittori del primo ‘500. (cfr. Perugino).
Mentre in ambito germanico persiste ancora |’esasperazione del dramma del dolore
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umano come nel celebre capolavoro di Grunewald, in Italia 1l dramma della croce
viene tradotto mirabilmente in immagine nei disegni di Michelangelo. Poi inizia
I’epoca della vivace gestualita teatrale e le accentuazioni del Manierismo (es.
inserimento dei primi cieli neri...).

5. CONTRORIFORMA, BAROCCO ED OLTRE: TRA ESTASI E PIANTO

Dopo la Riforma protestante, il Concilio di Trento favorira poi il rilancio dell’arte
cattolica in funzione propagandistica, catechistica ¢ morale (cfr. Gesuiti). Nascono 1
grandi altari che sembrano costruiti su piani ascendenti, come un’imitazione del
Monte Calvario, con 1 Crocifissi al centro od al vertice. In pittura si alternera il gusto
e la preferenza per artisti piu legati al Caravaggismo o al classicismo (in Spagna
Zurbaran, Ribalta, Rubens, Velazquez; in Francia Simon Vouet, Philippe de
Champagne, Le Brun ...) e cominceremo a trovare 1 CROCIFISSI ORANTI ED
AGONIZZANTI, molto mtensi e commoventi (cfr. Guido Reni). Nascono visioni di
scorcio e prospettive dal basso. Interessante € una iconografia tutta particolare: quella
impropriamente detta dei crocifissi “giansenisti”, con le braccia strette: sono
immagini legate alla concezione della predestinazione e del rigorismo (“Sono pochi
quelli che si1 salvano?”). In parallelo, prosegue la creazione protestante, piu sobria
(cfr. le Tre Croci di Rembrandt) e quella cattolica piu fragorosa (cfr. Rubens).
Interessante ¢ anche I’introduzione e lo sviluppo della Via Crucis. Tra Settecento ed
Ottocento gli artisti rimangono generalmente nel solco della tradizione seppur con
alcune note di accentuazione (cfr. Goya). Le prime novita sono dettate dal gusto
Neoclassico e Romantico (cfr. William Blake e Delacroix). In quest’epoca si assiste
alla prima forma di secolarizzazione dell’arte sacra con opere come il famoso
Crocifisso in Montagna di Caspar David Friedrich in cut domina assoluto il
paesaggio. Altra grande novita la segnano gli artisti legati all’Impressionismo (cfr. il
Cristo Giallo di Gauguin o le opere di Maurice Denis), anche se ci sara ancora tempo
per I’affermarsi di formule nostalgiche neo-medievali (Nazareni).

6. NOVECENTO E ARTE CONTEMPORANEA: CROCE DRAMMA DEL
MONDO

- Il processo di secolarizzazione avviato nell’Ottocento, porta ormai molti artisti a
staccarsi dalla Chiesa e di conseguenza ad elaborare ’immagine del CROCIFISSO
DEL DOLORE DEL MONDO. Lo sviluppo della psicanalisi, le guerre mondiali, lo
sterminio nazista, 1l tema del razzismo con i1l Ku-Klux-Clan (cfr. Emil Nolde,
Munch...) ispirano Crocifissi che vengono creati fuori dal perimetro dei credenti: il
Crocifisso diventa cosi una 1mmagine universale che raccoglie 1 drammi
dell’'umanita. Questa diffusione extra ecclesiale del Crocifisso ha portato ad un
riconoscimento dei valori sintetizzati in esso: cosi per molti nel Crocifisso viene colto
il valore della poverta, perché Cristo che muore nudo sulla croce € colui che essendo
ricco si € fatto povero per not (cfr. 2 Corinti 8,9); per altri il Crocifisso annuncia il
valore della pace e del perdono; molti colgono nel Crocifisso un annuncio
dell’universalitad, poiché questa morte non ¢ di qualcuno, ma ¢ di tutti (cfr. "lo,
quando sard elevato da terra, attirerd tutti a me” - Giovanni 12, 32); il Crocifisso
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annuncia a tutti 1l valore del dono di sé e del servizio vissuto anche nella dimensione
del sacrificio; infine, il Crocifisso annuncia 1l valore della fedelta perché Cristo con la
sua morte testimonia la sua dedizione a Dio Padre, a se stesso ed a1 suoi. Un artista
cristiano di alta qualita, 1l grande Rouault, seppe rappresentare questi valori nel
dramma e nella dignita del morire di Cristo, con immagini di forte timbro evangelico
(cfr. Crocifissi, Santi Volti ...). Un grande contributo all’iconografia della Croce la
diede anche Chagall con la sua rilettura biblica della storia, in cui 1l Cristo diventa il
riassunto di ogni martirio violento: la sua Crocifissione Bianca resta decisamente una
delle opere piu significative del XX secolo! Creazioni particolarissime sono anche
quelle di Picasso, di Guttuso e il celebre Crocifisso di san Giovanni della Croce di
Dali. Troviamo ancora visioni apocalittiche ed infine, con Bacon, Saura, e soprattutto
Hermann Nitsch, delle Crocifissioni/macellerie che fanno sempre molta impressione!
Va segnalato anche il fatto che nel mondo della moda, dello spettacolo e dello sport 1l
crocifisso € diventato progressivamente un ornamento (collane, orecchini, tatuaggi...)
o un gadget.

I Crocifissi di Renzo Peretti si collocano precisamente ed intenzionalmente in questo
ultimo ambito: chi 11 guarda ne resta colpito e coglie immediatamente le eco di un
mistero di dolore umano e divino che interroga, ferisce e fa meditare. Chi 11 guarda
con gli occhi delle fede puo affermare che traspaiono due dimensioni, di cui ha
parlato un André Fossion, un teologo gesuita belga contemporaneo:

Sulla croce si vedono due cose. Da un lato, la croce mostra fino a dove puo arrivare
il male nel cuore dell ' vomo. E questo male, come manifesta la storia umana, si rivela
in realta senza limite, la croce, in tal senso, simboleggia la cieca violenza che puo
invadere il cuore dell’'uvomo. Ma, dall’altro lato, la croce mostra fino a dove puo
arrivare il bene: sulla croce, infatti, a dispetto della violenza che gli viene inflitta
ingiustamente e in modo cieco, Gesti non risponde al male col male. E invocando il
perdono per i suoi carnefici, Gesu vince il male non dandogli presa, mettendovi fine.
San Paolo esprime questo duplice aspetto della croce in una frase ammirabile per
sinteticita e verita: «Laddove e abbondato il peccato, ha sovrabbondato la grazia»
(Rm 5,20). Eccesso di male ed eccesso ancor pitt grande di bene.

Ecco, 1 Crocifissi di Renzo Peretti possono rendere 1 nostri occhi piu capaci di
passione e di compassione. Ci aiuti la contemplazione di queste creazioni ad aprirci a
questo sguardo per ogni nostro fratello e sorella, vincendo “la globalizzazione
dell’indifferenza” (Papa Francesco).
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Una piccola scultura in creta ed un grande disegno di un crocifisso sono presentati in
stretta vicinanza l'uno dall'altro in modo tale da creare un dialogo tra di loro. 11
disegno di grande formato ispirato al Cristo morto di Philippe de Champaigne (1654)
¢ stato incorniciato con una massiccia cornice in legno che rievoca le travi utilizzate
per la costruzione della croce sotto la quali sparpagliati si scorgono libri aperti e
chiusi consunti dal tempo disseminati casualmente significativi della religiosita
cristiana. Notoriamente fare citazioni di artisti del passato ovvero tradurre il
linguaggio di un autore attraverso lo spirito del proprio tempo equivale ad
interrogarsi sulla pratica del fare arte al fine di svelarne la struttura linguistica sottesa
e/o immanente al capolavoro scelto ed infine cercare risposte “imprevedibili”
durante la fase di reinvenzione. Anche in questo caso si pone l'accento sul
decadimento e degrado fisico dovuto alla corrosione del tempo; fenomeno che
consente l'invenzione di molteplici e differenti possibilita espressive materiche.
A differenza delle raffigurazioni interpretative tradizionali il Cristo morto &
rappresentato privo degh arti: rispettivamente la gamba sinistra e la testa ed inoltre
entrambe le braccia. Ambedue rimandano e dialogano con il soprastante Cristo in
croce ligneo del 1700 splendente nella sua totalita ed integrita fisica (soggetto
principale di tutta l'installazione). Gli arti e la testa mozzata (corpo a - cefalo)
denunciano la frattura spirituale ed etica dell’essere umano ovvero l'impossibilita a
ristabilire l'unita originaria perduta. La relazione che si instaura ¢ densa di riferimenti
spirituali: Dio creo 'vomo con 1l fango “Dio formo I'vomo dal fango della terra, gli
insufflo nelle narici un alito di vita e l'vomo divenne anima vivente .”Analogamente
anche l'artista attraverso l'arte cerca di dar vita alla propria esperienza spirituale .In tal
senso si debbono interpretare 1 calchi di corpi senza vita “esibiti” e colti nel
travaglio della loro creazione; rinascono, emettono un sussulto, pur rapportandosi
sempre al mondo reale. Dare forma visibile al trascendente vuol dire inventare un
“artificio” (quello dell'arte) ovvero il passaggio dall'umano al divino e viceversa.
L'installazione é corredata altresi da un video che raccoglie tutte le varianti
interpretative dell'autore sul tema del Cristo morto. Nel suo complesso I'installazione
ambisce a risveghare la coscienza dell'essere umano “martire di sé stesso” fino alla
morte, in attesa della propria “glorificazione”. Qual' ¢ il confine che tiene in relazione
il corpo vitale dal corpo martoriato della morte? E'dunque il *“sacrificio terreno” che
appaga tutti gli sforzi di resistenza per una vita degna di essere vissuta?

Renzo Peretti
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come ognuno di voi. La figura di Cristo - Uomo “colpita” da una proiezione
luminosa in azione continua & posta sopra un'urna di pietra (sarcofago) incisa da
rilievi e cosparsa da vetri infranti che testimoniano l'integrita perduta dell'essere
umano nel suo arduo tentativo di vivere secondo “Verita” il proprio fallimento
(dimenticandosi di se stesso ). La figura € composta da framment: di corpi diversi
nonché ibridati tra loro e lascia intravvedere nettamente il punto di congiunzione,
segno di demarcazione che allude a tutti i corpi deposti sotto la lapide, i quali
secondo la narrazione popolare dovrebbero essere 1 morti di peste avvenuta durante il
600. Tutti i corpi presenti sono larve di vite umane colte nella loro fragilita e
caducita le quali attendono invano uno spiraglio di speranza che rischiari le loro vite.
Infonde nell'aria una musica che invita ad essere ascoltata con gli “occhi” .11 dramma
dell'esistenza ¢ illuminato da grandi fasci di luce ed ombra che interagiscono su tutta
I'installazione. Dal vangelo di Giovanni: 7 1o come luce sono venuto nel mondo,
perché chiunque crede m me non nimanga nelle tenebre™. (G.V. 12,46). 1l soggetto
dell'opera ¢ ricco di implicazioni spirituali che presagiscono e riflettono I"anelito ad

infrangere l'indifferenza, il disordine, nonché I'apatia contemporanea.

Una piccola scultura in creta ed un grande disegno di un crocifisso sono presentati in
stretta vicinanza 'uno dall'altro in modo tale da creare un dialogo tra di loro. 1
disegno di grande formato ispirato al Cristo morto di Philippe de Champaigne (1654)
¢ stato Incorniciato con una massiceia cornice in legno che rievoca le travi utilizzate
per la costruzione della croce sotto la quali sparpagliati si scorgono libri aperti e
chiusi consunti dal tempo disseminati casualmente significativi della religiosita
cristiana. Notoriamente fare citazioni di artisti del passato ovvero tradurre il
linguaggio di un autore attraverso lo spirito del proprio tempo equivale ad
interrogarsi sulla pratica del fare arte al fine di svelarne la struttura linguistica sottesa
e/o immanente al capolavoro scelto ed infine cercare risposte “imprevedibili”
durante la fase di reinvenzione. Anche in questo caso si pone l'accento sul
decadimento e degrado fisico dovuto alla corrosione del tempo; fenomeno che
consente l'invenzione di molteplici e differenti possibilita espressive materiche.
A differenza delle raffigurazioni interpretative tradizionali il Cristo morto &
rappresentato privo degli arti: rispettivamente la gamba sinistra e la testa ed inoltre
entrambe le braccia. Ambedue rimandano ¢ dialogano con il soprastante Cristo in
croce ligneo del 1700 splendente nella sua totalita ed integrita fisica (soggetto
principale di tutta l'installazione). Gli arti e la testa mozzata (corpo a - cefalo)
denunciano la frattura spirituale ed etica dell’essere umano ovvero l'impossibilita a
ristabilire I'unita originaria perduta. La relazione che si instaura ¢ densa di riferimenti
spirituali: Dio creo 'vomo con il fango “Dio formo l'vomo dal fango della terra, gli
insufflo nelle narici un alito di vita e 'vomo divenne anima vivente .”Analogamente
anche l'artista attraverso l'arte cerca di dar vita alla propria esperienza spirituale .In tal
senso si debbono interpretare i calchi di corpi senza vita “esibiti” e colti nel
travaglio della loro creazione; rinascono, emettono un sussulto, pur rapportandosi
sempre al mondo reale. Dare forma visibile al trascendente vuol dire inventare un
“artiticio” (quello dell'arte) ovvero 1l passaggio dall'umano al divino e viceversa.
I'installazione ¢ corredata altresi da un video che raccoglie tutte le varianti
interpretative dell'autore sul tema del Cristo morto. Nel suo complesso 'installazione
ambisce a risvegliare la coscienza dell'essere umano “martire di sé stesso” fino alla
morte, in attesa della propria “glorificazione”. Qual' ¢ il confine che tiene in relazione
il corpo vitale dal corpo martoriato della morte? E' dunque 1l “sacrificio terreno” che
appaga tutti gh sforzi di resistenza per una vita degna di essere vissuta?

Renzo Peretti



CHIESA ORATORIO DELLA VISITAZIONE O DISCIPLINA

Corpi sospesi: calchi della morte fisica rimodellat; come tutti 1 compianti sul Cristo
morto, le Pieta i Mortori e i Sepolcri rappresentano il momento immediatamente
successivo alla deposizione dalla croce prima della sepoltura.

Sono opere che si comprendono ricorrendo ad una interpretazione teologica (Vangeli)
appropriata per le attivita liturgiche popolari. Dovevano suscitare una riflessione sul
senso della vita, comprensibile alla gente comune, nonché pensare sulla propria
condizione di fedeli sull'inevitabilita della morte fisica.

“Memento homoquia pulvis es in pulverem reverteris” (ricordati womo che sei
polvere e in polvere ritornerai) “Surgite mortui venite ad judicium™ (Alzati e vieni al
giudizio dei morti). Sono citazioni che diventano anche titoli esplicativi delle opere
in esposizione.

A sinistra della grande navata rettangolare si propone un Cristo morto dipinto che
“dialoga” ed interagisce con il contiguo Sepolcro e la tela del Compianto, copia del
Van Dyck, e la tigura del mandylion (panno o fazzoletto) su cui & impresso un bella
espressiva figura del volto di Cristo, opera recentemente donata alla parrocchia dalla
famiglia Giuseppe Dalfini. Il Cristo morto (olio su carta) riprende l'iconografia
tradizionale evidenziando soprattutto il livore della morte di Cristo. Non ¢'¢ ancora
niente che possa far pensare alla resurrezione che segue. E' un semplice corpo in
decomposizione che rimane ancora nella sua condizione umana. 1l seguito
dell'interpretazione ¢ lasciato all'immaginazione di chi guarda secondo le differenti e
molteplici deduzion personali.

Allo stesso modo anche le due figure sezionate sospese al muro nell’entrata
interagiscono e rimandano al crocefisso soprastante quale principale soggetto
(trimita). Qui la sezione dei corpi € concepita come elemento di separazione quando 1
medesimi vengono posti in contatto con il muro. Le implicazioni tematiche possono
essere svariate: in tal caso pero si vuole specificatamente sottintendere e riflettere
sull'impossibilita tutta terrena di ritrovare la propria originaria integrita recuperando
s¢ stessl.

A destra della navata sospeso sulla parete si presenta un collage di grandi dimensioni
costituito dalla raccolta di disegni a grande formato, di tavole anatomiche didattiche
eseguitl durante le lezioni di anatomia per ghi studenti dell'Accadema di Belle Arti di
Venezia nell'arco di tempo che va dal 1986 al 2019. Tutte sono state disegnate in
tempo reale durante il corso delle lezioni frontali come “VERIFICA™ visiva di quanto
st andava spiegando. In seguito 1 disegni sono stati ritaghati, sovrapposti ed incollati
tra loro fino a raggiungere nel tempo un consistente spessore per la continua ed
incessante stratificazione dei fogli.

Inoltre, pressoché in modo analogo, si ¢ voluto proporre una ricostruzione di un corpo
in cartone riciclato e recuperato casualmente. in sospensione con le braccia alzate.
Per la costruzione l'autore si € avvalso di un metodo di lavoro comune utilizzato
spesso dagli studenti di anatomia durante la riflessione didattico-formativa ovvero
I'applicazione di un metodo di riflessione analitico — scientifica ( intesa come
strumento di conoscenza) finalizzata alla comprensione individuale dei discenti,
['opera rievoca le “Tabulac anatomicae™ di esplicita memoria storica, basti pensare
alle dissezioni dei cadaveri rappresentati con un virtuosismo tecnico spesso
“ossessivo” obiettivo e realistico (V. tabulae scheleti et musculorum corporis
humani), in cui per 'artista disegnare era un modo per alludere alla distruzione del
corpo, evocando la morte stessa intesa come simulacro del raggiungimento della fine
della vicenda umana (V.écorchés).

L'insieme dell'opera raccoglie il frutto di un sapere sedimentato e trasmesso nel
tempo ora ripresentato in un contesto eterogeneo in cui tutti gli elementi acquistano
per cosi dire artisticita, sacralita, in virtt del luogo di culto che la ospita (chiesa). Per
questo € stato necessario “armonizzare” in un' unico insieme la procedura scientifica
che per suo statuto tenderebbe a codificare normalizzare in gerarchia funzionale
I'identitd umana o per lo pit coglierla nella sua oggettivita scientifica (intesa come
corpo fisico).

Infine davanti all'altare si presenta una struttura in ferro consunto dal tempo che
vuole essere una ricostruzione arbitraria e decostruttiva di una ipotetica casa priva di
angoli, lati e vertict uguali dentro alla quale abita un corpo in dissolvimento fisico
simile ad una reliquia o reperto pompeiano.

Atto sacrificale, testimonianza di un limite, una prigione, un involucro scabro che
“URTA™ e/o “URLA™, si strazia e lacera. Un “limite” oltre il quale non possiamo
andare in quanto semplici uomini ma su cui possiamo riflettere



L'autore ha voluto confrontarsi in una riflessione sulla nostra condizione di uomini
che “vivono” e restituiscono il proprio sentire nello spirito del tempo contemporaneo.
La responsabilita dell'artista secondo l'autore dovrebbe essere quella di riflettere sulla
condizione umana e di conseguenza sul ~ naufragio” della coscienza contemporanea.
Confrontarsi sulla razionalita scientifica ¢ la soggettivita della verita di fede al fine di
inventare forme diverse rispetto a quelle gia codificate dalla tradizione. Infatti le
opere scelte hanno soltanto una giustificazione ed esigenza formale. Trovare una
modalita formale per rinnovare il “linguaggio™ e non tanto il soggetto narrativo, in
cul forma, idea e contenuto entrano in un gioco di relazione. In tal senso si possono
considerare una sorta di “autoritratto”. Se nelle opere presentate si scorge una qualche
forma di spiritualita non ¢ altro che quella immanente nell'individuo stesso. La
medesima che l'autore si sforza di svelare nel momento dell'invenzione e che sfugge
ad ogni spiegazione razionale. Infine, se Dio ha creato ['vomo a sua immagine e
somiglianza vuol dire che ognuno di noi porta con s¢ 'immagine di Dio. Pertanto
vediamo Dio anche in noi stessi e cosi anche nelle peculiarita dell'artista creatore di
arte.

Renzo Peretti
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