Hestia: la dimora, cinque artiste e una divinità

«Αφ' Εστίας άρχεσθαι» significa "iniziare con Hestia", cioè iniziare bene, dal punto giusto, una cosa

Quando si visita una casa vuota, un appartamento lasciato completamente nudo, come è successo quando abbiamo preso visione del nuovo spazio abc in via Alessandrini, sono rimasta colpita da un senso di rinascita e di metamorfosi e accanto ai detriti lasciati per terra dai muratori e sopra i segni scuri dei termosifoni sul muro mi sono immaginata una nuova dimora.  

Mi è venuto in mente quello che aveva scritto Flavio Favelli per una sua mostra in un appartamento disabitato e svuotato d’ogni arredamento: “Quando visitai l’appartamento ho pensato che potevo in qualche modo abitare questo grande spazio vuoto di oggetti e pieno di immagini. Come in un culto degli antenati, prima dell’alienazione, si celebra lo spirito delle stanze. Nel solco degli avi e delle loro squisite attenzioni moderne, i muri e le superfici iniziano a brillare come diamanti”.

Una casa dunque, una dimora da riempire e rendere abitabile con i lavori e le opere di cinque artiste, molto diverse tra loro ma tutte legate al tema dello spazio domestico, degli oggetti personali, dell’abitare un luogo denso di memorie e di tempi perduti e ritrovati. Una mostra tutta al “femminile”, come donna è la divinità che protegge la dimora: Hestia, una delle meno conosciute fra le divinità dell'antica Grecia, ma tuttavia tenuta in grande onore, perché veniva invocata e riceveva la prima offerta nei sacrifici effettuati nell'ambiente domestico. Una divinità minore, dunque, perché legata al mondo femminile, al privato, al domestico, e che restò sempre vergine per non contaminarsi col mondo delle guerre e delle passioni. Il suo simbolo era il cerchio e la sua presenza era avvertita nella fiamma viva posta nel focolare rotondo al centro della casa e nel braciere circolare nel tempio di ogni divinità. Il fuoco sacro di Hestia, posto in ogni città nell’edificio principale, non doveva spegnersi mai, mentre nelle famiglie il fuoco di Hestia riscaldava la casa e serviva a cucinare i cibi. La dea e il fuoco erano dunque una cosa sola e formavano il punto di congiunzione tra il familiare e la comunità, tra la propria casa e la cosa pubblica. Hestia è il focolare circolare, fissato nel suolo, è l'ombelico attorno al quale la casa si radica nella terra, la terra intera, che diventa casa di tutti gi uomini. Hestia, la dea del focolare domestico, centro fisso e immutabile, il tramite attraverso il quale la casa è radicata nella terra, e partendo dal quale è possibile definire le direzioni dello spazio circostante; Hestia come interiorità casalinga, stabile, femminile e spirituale. Il contrario di Hermes, che le viene spesso associato per completarsi, a cui appartiene il mondo del ‘fuori’, la mobilità, il contatto con l’esterno e l’altro da sé, il maschile per eccellenza. Grazie ad Hestia la cura del focolare diventa un mezzo attraverso il quale la donna, insieme alla casa, mette ordine nel proprio sé: ecco che attendere alle cure domestiche diventa un' attività che induce alla concentrazione e alla meditazione. E in questa accezione l’abbiamo presa come nostra divinità protettrice e di riferimento, in questa sua capacità di essere una dea poco pretenziosa e presuntuosa, adatta alle artes minores, quelle riservate alle donne, e alle “cose piccole”, come direbbe la filosofa Francesca Rigotti, ai gesti quotidiani, alle parole della vita di tutti i giorni e di tutti:  “Le piccole cose domestiche e i gesti quotidiani che compiamo in casa sono gli aspetti umani comuni a tutti e sono probabilmente anche assai importanti per sviluppare il ragionamento morale e formulare la nozione di bene comune”. Sono dunque le piccole cose connesse alla casa a sviluppare il ragionamento morale, a parlare un’altra lingua rivelando dimensioni insospettate, che si addicono al mondo dell’arte. Ecco allora che la lingua della pittura, della fotografia, della scultura e dell’installazione si sono date appuntamento in una dimora bolognese, diventata galleria d’arte, per raccontarci di “piccole cose”: fazzoletti usurati, mobili, vestiti, finestre, tendine, vasi, fiori, piccoli recipienti, rami, semi capaci di sedurre in quanto diretti e accessibili, vicini a noi e a ciò che ci circonda. 

Paola Angelini presenta un trittico di nature morte dal titolo “Studio di luce”: dipinte in Norvegia, la terra di Munch, della luminosità e della chiarità delle estati, queste nature morte galleggiano nello spazio (un cielo al tramonto?) senza poggiare su nulla e senza creare ombre scure e inquietanti dietro di sé. Gli oggetti domestici, i fiori, le fotografie, la frutta e i vasi parlano solo la lingua della pittura, che si è fatta sempre più slabbrata e arsa. Come non ricordare che Much metteva le tele al sole, alla pioggia, sotto la neve perché “i colori potessero maturare”, in maniera da togliere alla vernice e ai colori squillanti la patina lucida, rendendoli più sabbiosi, come se fossero affreschi? C’è tutta la dimensione del tempo che scorre in queste tele, dove gli stessi fiori appaiono ripiegarsi su se stessi e gli oggetti tremare, fino a cadere. Per Paola Angelini il tempo diventa davvero “visivo” e gli oggetti, prima pensati e poi rappresentati, sono i metronomi di questa scansione temporale tutta interiore.

Valentina D’Accardi, con le sue fotografie in bianco e nero, rotte da piccole bruciature provenienti dal fuoco, ha interpretato il tema della mostra, identificando la donna stessa nella divinità Hestia: dotata di grande bellezza ma casta e pura per scelta, custode dell’intimità, con-centrata e seduta sempre al centro, nell’ombelico del mondo. Così appare la donna di Valentina, senza abiti e vestiti - che potrebbero distrarre l’attenzione da quella nudità classica e senza turbamenti - dallo sguardo fiero e senza ombre, diretto verso lo spettatore; protettrice della dimora, perché “sta” dentro la casa, vicino alla finestra, da cui si scorge il fuori, la natura, il mondo. Non c’è separazione tra quel dentro e quel fuori: la finestra è una soglia merlettata e bianca, una “grata” attraverso cui parlare sottovoce, una pellicola tra il dentro e il fuori. Una pellicola appunto, che si brucia in certi attimi e momenti col fuoco della passione, una fiamma però sempre controllata e in grado di produrre leggere smagliature che sembrano tatuaggi color rame.

Per Marina Gasparini il tema della dimora è il filo rosso che “cuce” insieme i suoi lavori fatti di oggetti domestici e di parole, di segni di-segnati con il filo e di parole rubate ad attimi di poesia. Walking words on four walls è una installazione ingombrante ma leggera al tempo stesso, in scala 1:1, che  riproduce una cucina, da cui poi si intravedono altre stanze e spazi abitativi, che si possono percorrere, guardare, toccare, immaginare girandoci intorno, ma anche entrandoci dentro. Ricamate sulle pareti dei quattro muri le frasi tratte da opere di Michel de Certeau e delle poetesse Elisa Biagini e Valentina Pinza volano tra gli oggetti, segnano itinerari di lettura e di sosta, percorrono le pareti creando meravigliosi giochi di colore, attraverso trame e trasparenze. Un incantesimo trasforma lo spazio della cucina e della casa in un luogo magico e il lavoro ripetitivo della donna ai fornelli o intenta a cucire sfugge al tempo della routine per entrare in una dimensione metafisica, dove l’orologio non esiste più e dove i gesti ripetutamente eseguiti ordinano la nostra vita. 

Sabrina Muzi ha costruito un vero e proprio spazio sacro trasformando la stanza in un campo energetico-rituale che fa pensare subito ai riti dello sciamanesimo siberiano, quello che può esistere solo in mezzo a una natura che lo ispira, perché la natura è una dimensione interiore e abita le proprie immagini. Gli autoritratti di Sabrina altro non sono altro che il tentativo di ristabilire un patto con la natura: per questo sull’immagine in bianco e nero dell’artista, visionaria e sciamana, germogliano  semi e piante, radici e tuberi che diventano ornamenti e abbellimenti, come nelle maschere antiche. L’artista della  maschera, infatti, pensa metafisicamente che ogni volto è per sempre, purché sia un volto vero ed esprima un daimon (guarda caso il titolo delle fotografie). Ma i semi, le erbe, le bucce, le foglie, le spezie ricoprono anche la grande tunica realizzata in stoffa che Sabrina ha confezionato apposta per la mostra, un oggetto dotato di poteri, uno scacciaguai da indossare e da appendere, capace di allontanare gli influssi negativi e portare fortuna.

Anna Rossi presenta “gli umori della famiglia R.” un nuovo lavoro, fatto apposta per la mostra, che trasforma la stanza in un ricordo comune, legato all’infanzia, alle parole e ai gesti quotidiani delle madri. Il fazzoletto diventa nostalgia di un tempo passato, memoria di un gesto d’affetto e di protezione, una specie di ancora di salvataggio su cui appendere gioie e dolori, lacrime ed emozioni, macchie di sangue e perle di sudore. Anna Rossi ha tappezzato le pareti della “sua” stanzetta con centinaia di fazzoletti colorati, ricamati, sbiaditi, decorati come per proteggersi e restituire a quella frase: “Hai preso il fazzoletto?” tutta la dolcezza del gesto materno, la cura verso il bene più grande, come se davvero il fazzoletto potesse allontanare ogni dolore. Un gesto che è un saluto, sulla soglia, prima che i ragazzini siano usciti da casa, un legame con il mondo degli affetti, che prende forma in un piccolo “oggetto” polifunzionale, leggero, che occupa poco spazio e che serve sempre. Non a caso Maria Addolorata stringe un fazzoletto in mano, il nodo al fazzoletto significa che dobbiamo ricordare qualcosa, il sognarlo è un presagio di lacrime e dispiaceri, portarlo nel taschino una nota di eleganza.   

Il tema dello spazio domestico, così caro a Hestia -e che la divinità sempre protegge-  è il tocco femminile che unisce cinque artiste, una gallerista “sui generis” e una curatrice per una mostra che parla di oggetti comuni, che troviamo in casa, che possiamo annusare, toccare, consumare, guardare, esaminare, usare, nascondere e che sono tracce autentiche di vita vissuta.      
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