San Luca, 24 novembre 2009

L'arte nella Chiesa e la liturgia
Il Bello è il riverbero 

dell'Infinito sul finito, 

è Dio intraveduto

Immanuel Kant
1. Un’eredità senza testamento

Non molti mesi fa è stata pubblicata la ristampa di un volume di Hannah Arendt, intitolato Tra passato e futuro, che raccoglie tre saggi, collegati fra loro dal tema della “tradizione interrotta”. La prefazione si apre con un aforisma dello scrittore e poeta francese René Chair, che dice: «La nostra eredità non è preceduta da alcun testamento». Hanna Harendt la spiega così: «Il testamento lega beni passati a un momento futuro. Senza testamento o, fuor di metafora, senza la tradizione […], il tempo manca di una continuità tramandata con un esplicito atto di volontà»
. Dunque, il testamento è ciò che dice il senso di quei beni ricevuti in eredità.
Rimanendo nel gioco introdotto da questa metafora, potremmo affermare che anche le nostre chiese sono come ricche ereditiere, che hanno smarrito il testamento. Effettivamente, nelle nostre chiese si sono accumulati nei secoli numerosi beni preziosi, che costituiscono talvolta un’eredità veramente cospicua. Spesso, però, quei beni stanno semplicemente l’uno accanto all’altro, come i pezzi di un museo. In realtà, quelle opere erano nate con uno scopo preciso, ora però sono tesori giustapposti l’uno all’altro, di cui non siamo più in grado di percepire il senso. Sono diventati semplice decorazione. 
Scopo di questa mia riflessione è allora il seguente: vorrei ravvivare negli artisti un giusto moto di fierezza, perché le opere da loro prodotte per le chiese ritrovino la loro autentica dignità di arte liturgica e non si rassegnino al rango di mera decorazione.
2. La funzione pedagogica e mistagogica dell’arte 
al servizio della celebrazione 
Provo a spiegarmi con un esempio. Nell’antica tradizione cristiana, era chiara la percezione che tutto nella chiesa doveva avere un nesso con il mistero celebrato. L’arte liturgica, pertanto, era non solo finalizzata al servizio liturgico, ma era anche percepita come parte integrante dello spazio celebrativo. 
Oggi però, nonostante la retorica pleonastica degli organismi preposti, nei luoghi di culto e nella prassi celebrativa questa riserva di senso sembra essere andata perduta. 
L’impressione è che spesso, nelle nostre chiese − anche in quelle più recenti, nate da un progetto unitario −, l’arte venga declassata a semplice decorazione. Invece, la convinzione di sempre, nella Chiesa, è che l’arte ha il compito di orientare l’uomo, nella sua globalità, mente, psiche e sensi verso il punto focale della celebrazione, che è Cristo. 
Per questo bisogna avere il coraggio di superare l’abitudine di “usare” l’arte nello spazio sacro − limitandosi a giustapporre l’uno all’altro oggetti preziosi −, per restituire all’arte liturgica quella funzione pedagogica e mistagogica che ha svolto lungo i secoli nella Chiesa. Compito dell’arte, nella liturgia, è infatti di introdurre il cristiano nel mistero, sino a permettergli di varcare la soglia del Mistero, il confine fra il tempo e l’eterno
.
L’esempio delle antiche basiliche cristiane − dal V a tutto il XII secolo − è assai perspicace per mostrare ciò che voglio dire. In quest’epoca feconda era viva la consapevolezza del nesso inscindibile che lega arte e liturgia e della funzione pedagogica e mistagogica svolta dall’arte religiosa. In queste basiliche, infatti, l’arte costruiva una specie di percorso iniziatico che, attraverso le scene dell’Antico e del Nuovo Testamento, raffigurate sulle pareti della navata. conduceva il fedele al luogo della celebrazione. Allora, lo sguardo era attratto dal catino dell'abside, che era come una porta aperta nel cielo. Proprio come suggerisce Giovanni nell’Apocalisse, un libro biblico che è stato a lungo il serbatoio simbolico privilegiato dell’iconografia liturgica cristiana: 

Ebbi una visione: una porta era aperta nel cielo [...] Ed ecco, c’era un trono nel cielo, e sul trono uno stava seduto. [...] Un arcobaleno simile a smeraldo avvolgeva il trono. Attorno al trono, poi, c’erano ventiquattro seggi e sui seggi stavano seduti ventiquattro vegliardi (Ap. 4,1-4). 

Spesso, nei mosaici absidali era raffigurato proprio il Cristo pantocrator, il Veniente circondato dai simboli dell'Apocalisse, il quale sovrastava il mistero rievocato nello spazio sottostante cioè la liturgia terrena, celebrata «nell'attesa della sua venuta». 
Il mosaico collocato nell’abside assumeva pertanto una specifica connotazione “misterica”
 o, più precisamente, una “funzione misterofora”
, la funzione cioè di introdurre nel mistero celebrato. 
L’esempio che ho riportato ci dice che un’immagine non può essere colta in modo isolato, ma esige di essere letta nella consequenzialità dell’intero programma iconografico in cui è inserita. E i teologi e artisti, che hanno decorato le antiche basiliche cristiane ne erano ben consapevoli.
Un programma iconografico, infatti, dev’essere «sempre narrazione di storia della salvezza speculare all’assemblea ecclesiale celebrante»
, perché alla liturgia celebrata in quel luogo concreto corrisponde in modo speculare la liturgia celeste che appare attraverso quella “porta cromatica” che si apre nell’abside, e permette fin d’ora ai fedeli di contemplare il compimento di ciò che viene celebrato. 

Lo sguardo sul passato, naturalmente, non significa rinuncia al dialogo con il presente, perché anche nell’arte al servizio della liturgia una mediazione culturale è indispensabile, com’è indispensabile il legame con la tradizione di lettura della Scrittura, che ha caratterizzato la tradizione. 
3. Un progetto ambizioso
Oggi abbiamo continuamente bisogno di richiamare queste verità perché  − come dicevo all’inizio − è mutato il nostro modo di rapportarci alla tradizione. È come se l’arte prodotta prima di noi fosse ormai incapace di proporre nuovi itinerari; forse interessa ancora l’estetica, ma non più la vita.

Certo, anche ai nostri giorni la fantasia non manca e si continua a “usare” l’arte nello spazio sacro. Di quest’arte è facile percepire il valore estetico, essa però sembra aver esaurito la sua portata pedagogica e mistagogica. Oggetti d’arte, infatti, sono ancora presenti nelle nostre chiese, ma troppo spesso come semplici elementi giustapposti e, pertanto, incapaci di esercitare quella “funzione misterofora” che può essere colta solo nella consequenzialità di un programma iconografico globale.
Forse anche per questi motivi il tema “Arte e liturgia”, a partire dai padri conciliari, è stato al centro di continue discussioni. La Santa Sede non ha mancato di dare indicazioni e orientamenti, così come le Conferenze episcopali e le commissioni nazionali e diocesane di arte sacra hanno ribadito le loro istanze.

Spesso, però, in questi incontri ci si illude che il richiamo insistito su una corretta interpretazione dei principi teologici che devono guidare la realizzazione dei luoghi destinati alla celebrazione liturgica sia sufficiente perché gli artisti imparino a lasciar trasparire dalle loro opere l'inaccessibile mistero divino al quale esse sono orientate.

In realtà, il dibattito rimane ancora aperto perché non si è ancora riusciti a trovare un linguaggio comune, capace di creare un raccordo fra le necessarie istanze normative − teologiche e liturgiche − e le interpretazioni degli artisti, chiamati a metterle in pratica.
Se questa è la realtà, sarebbe molto più proficuo un tavolo di confronto, di serena discussione e soprattutto di ascolto reciproco fra liturgisti e artisti. Si tratterebbe cioè anzitutto di ricostruire insieme i percorsi e ritrovare i nessi profondi che legano la liturgia e l’arte, oggi talvolta mancanti. Inoltre, bisognerebbe tentare di produrre nuovamente il racconto che ha creato l’intreccio tra le forme della fede e le forme dell’arte, così da evitare la regressione al codice devoto e restituire all’arte liturgica la sua autentica dignità.
Si tratta certamente di un progetto ambizioso, che richiede competenze su diversi fronti e che, forse per questo, risulta ancora poco frequentato.
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