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LA BELLEZZA CHE SALVA

IL CORPO E LO SPIRITO NELL’ARTE CRISTIANA

Lanfranco Gianesin

Il mio contributo prende spunto dalle tre relazioni di Giorgio Bonaccorso, rispettivamente sul simbolo, sul corpo e sullo spirito. Dopo due brevi premesse, mi inoltro in un percorso sull’arte cristiana, con particolare attenzione al rapporto tra corpo e spirito. L’integrazione corpo-spirito, più che dall’antropologia teologica è ben rappresentata dalla liturgia e quindi dall’arte liturgica, quella che in passato era detta “arte sacra”. Questo è il documento base per la elaborazione di una UdA articolata in 3-4 ore per un triennio di Scuola Superiore.

1. Il corpo e lo spirito
1.1 Il corpo vivente

La vita, scrive Bonaccorso nel suo libro I colori dello spirito, «non è un termine astratto ma il corpo vivente, così come il mantenimento e lo sviluppo della vita è il pane, il vino, il nutrimento. […] La celebrazione eucaristica è precisamente questa stretta connessione tra lo Spirito e la vita come corpo, sangue, pane, vino».

Nel romanzo La saggezza nel sangue, (1952) della scrittrice americana Flannery O’Connor, c’è un personaggio, Haze, che significa foschia, nebbia. È  un cristiano suo malgrado, un cercatore di assoluto senza saperlo. Ebbene, Haze, un bel giorno, a bordo di un’improbabile auto che cadeva a pezzi, si fermò al distributore e disse al benzinaio «che non era giusto credere in nulla che non si potesse vedere o tenere fra le mani o toccare coi denti».
 Giustamente Luca Doninelli commenta: Haze pensa, con queste parole, di far professione di materialismo. Invece, anche se non lo sa, sta parlando dell’Eucaristia. Il corpo di Cristo è già in lui e opera a sua insaputa.
 Fernanda Pivano, nella sua prefazione, annota che in una lettera del 1955 la O’Connor scrive ad un’amica: «Credo che la Chiesa sia l’unica cosa che renderà sopportabile il mondo terribile verso il quale ci stiamo avviando; l'unica cosa che rende sopportabile la Chiesa è che in qualche modo è il corpo di Cristo e di questo siamo nutriti. Che sia necessario soffrire tanto a causa quanto a favore della Chiesa sembra un dato di fatto, ma se si crede nella divinità di Cristo, bisogna avere caro il mondo nello stesso momento in cui si lotta per sopportarlo».

È curioso che due libri recenti che parlano di arte cristiana abbiano titoli simmetrici:

I colori dello spirito, di Rodolfo Papa (2005).

Il catechismo della carne, di Timothy Verdon (2009).

Le due prospettive, apparentemente opposte, tendono ad integrarsi nella visione cristiana. 

«Dal momento che Cristo, la Parola eterna del Padre – scrive Carlo M. Martini – si è fatto carne, la mia carne verrà divinizzata».

1.2 L’antropologia biblica

L’antropologia biblica concepisce la persona umana in modo complesso, multidimensionale. Semplificando si potrebbe parlare di spirito, anima, corpo, una tripartizione che troviamo una sola volta in Paolo (1 Ts 5,23).
	ebraico
	greco
	latino
	italiano

	basar 
	sarx/soma
	caro/corpus
	carne/corpo

	nefeš
	psiké
	anima
	anima

	ruah
	pneuma
	spiritus
	spirito


Troppo arduo addentrarci in questo labirinto, anche perché la Bibbia non presenta un’antropologia coerente e sistematica, anzi le parole sono complicate dalla presenza di polisemie e slittamenti semantici. Accontentiamoci di alcune notazioni, a mo’ d’esempio:

a) In ebraico basar e nefeš  sono dimensioni dell’essere umano tali per cui l’una non esclude mai l’altra. La traduzione corpo e anima è un po’ fuorviante. Mentre per la cultura greca il corpo è ciò che abbiamo in comune con gli animali e l’anima immortale è ciò che ci distingue come uomini, per la Bibbia l’uomo è considerato come un tutto e il corpo umano è imparentato con la terra e con il cielo: è terra (adamà) che vive grazie al respiro di Dio.

b) Il prologo di Giovanni (1,14) specifica: “E il Logos si fece sarx”, mentre i racconti di istituzione dell’Eucaristia dicono: “Questo è il mio soma”. Però in Giovanni (6,51) Gesù afferma: “Il pane che io darò è la mia sarx”.
c) Per Paolo la risurrezione è la morte della sarx (carne mortale, corpo animale) e il sorgere del soma pneumatikón (corpo spiritualmente rigenerato, cioè persona destinata all’immortalità), grazie all’azione dello Spirito (1Cor 15,44-46).
1.3 Lo spirito

Lo spirito non è un’entità a sé stante, identità contrapposta a quella materiale, autocomprensione narcisistica che caratterizza dualismi, razionalismi, antiche e nuove forme di gnosi (compreso lo spiritismo e scientology). Lo spirito è la relazione tra la carne/corpo e Dio, è ciò che io sono di fronte a Dio quando lo accolgo, lo ospito nel mio corpo. «Posso dire che il mio corpo e in particolare il mio volto sono la sedimentazione e la storia del mio spirito».
 Se dico Spirito dico la mia appartenenza al Padre nella carne del Figlio, nel suo corpo che è la Chiesa, comunione delle differenze.

Il cristianesimo ha al centro un corpo che nasce, cresce, sente, gode, soffre, si emoziona, comunica, funziona, si riproduce, si dilata, si esalta, cede, si ammala, guarisce, si abbandona, si perde, muore; perché è nel farsi corpo che vive la Parola. Questa parola viene detta dai sacramenti della Chiesa.

2. Perché l’arte cristiana

2.1 L’arte come spirito

L’arte in quanto arte ha una sua sacralità, una sua trascendenza, che la mette al di sopra della strumentalità amorfa.
 L’arte configura un livello particolarmente complesso della realtà fisica: tale livello di complessità può venire definito «spirito» per qualificarne la sua irriducibilità ai livelli meno complessi della realtà fisica (Bonaccorso).

2.2
Dio è bellezza

Mi hai salvato, bellezza. Potrebbe essere l’eco della preghiera di Agostino, rivolta a Dio Trinità (“Tardi ti ho amato, bellezza così antica e così nuova, tardi ti ho amato”
).  Anche se Agostino ci fa pensare a Platone, l’arte cristiana è “via pulchritudinis” non in senso platonico, per cui si comincia con l’eros (desiderio) verso una creatura e poi si sale verso la bellezza divina, ma in senso biblico: Dio è bellezza perché ci ama per primo e senza che ce lo meritiamo. Bello è l’amore gratuito di Dio, che salva in quanto gratuito (agape). È la gratuità che è bella. Infatti l’arte, per Dostoevskij, ha il divino valore di non servire a nulla (per favore, non appesantiamola in funzione pedagogica!). Bello è il creato in quanto dono di Dio. Bello non è semplicemente ciò che è esteticamente gradevole, ma «l’amore che induce l’infinito Bene a consegnarsi alla morte per il bene dell’amato» 
. Bello è, prima di tutto, non tanto la chiesa-edificio, con i suoi tesori d’arte, ma il corpo di Cristo, che è la Chiesa, sua sposa, quando essa vive il primato della carità come “forma ecclesiae”, alla sequela del “bel Pastore” (Gv 10,11).

2.2 L’essenziale è visibile agli occhi?

È possibile rappresentare Dio? In Parker’s Back (La schiena di Parker), l’ultimo racconto che Flannery O’Connor scrisse poco prima di morire, il giovane protagonista, agnostico cercatore di bellezza, ha ricoperto il suo corpo di tatuaggi, eccetto la schiena, tanto non può vederla. Per riconquistare la moglie, troppo religiosa per credere fino in fondo nell’incarnazione, si fa tatuare proprio sulla schiena l’immagine di un Cristo bizantino, i cui occhi penetranti gli avevano «staccato la corrente dal cuore».

Fernanda Pivano raccontava di aver chiesto a Jack Kerouac: «Ma perché sei così disperato? Che cosa vorresti?» e lui le rispose: «Voglio che Dio mi mostri il suo volto».

A Mosè che chiede: «Mostrami la tua gloria!» l’Altissimo consente di vederlo solo di spalle (Es 33,18-23).

Nella pienezza dei tempi, in Gesù Cristo il Logos si fa carne, Dio diventa uno di noi. «Egli è la parola che non nasce dalla bocca degli uomini, ma dal ventre di una donna».
 «E noi vedemmo la sua gloria, gloria come di unigenito dal Padre, pieno di grazia e di verità» (Gv 1,17-18). L’essenziale è ormai visibile agli occhi. È immaginabile
, iconizzabile. Purché l’occhio veda dal cuore; infatti le radici dell’occhio sono nel cuore. Questo intendeva Agostino quando diceva che soltanto l’amore è capace di vedere.

San Giovanni Damasceno così argomenta: 

Un tempo non si poteva fare immagine alcuna di un Dio incorporeo e senza contorno fisico […], ma ora Dio è stato visto nella carne e si è mescolato alla vita degli uomini, così che è lecito fare un’immagine di quanto è stato visto di Dio.

Se Dio non avesse assunto un corpo, la Chiesa non avrebbe un’arte.
 È a partire dall’incarnazione che il corpo, nell’arte cristiana, diventa edificio spirituale per incontrare Dio nella bellezza. In fondo ogni opera d’arte cristiana è un simbolo, un ponte che conduce a qualcosa che la oltrepassa: l’appuntamento con Dio. Ecco perché la Chiesa ha bisogno dell’arte. Ma l’arte ha bisogno della Chiesa? «L’artista è sempre alla ricerca del senso recondito delle cose, il suo tormento è di riuscire ad esprimere il mondo dell’ineffabile. Come non vedere allora quale grande sorgente di ispirazione possa essere per lui quella sorta di patria dell’anima che è la religione? Non è forse nell’ambito religioso che si pongono le domande personali più importanti e si cercano le risposte esistenziali definitive?» (Lettera di Giovanni Paolo II agli Artisti, n. 12 e 13). Far udire l’ineffabile e far vedere l’invisibile è il compito soprattutto dell’arte liturgica. Non si tratta solo di “biblia pauperum” (per coloro che non sanno leggere). Siamo tutti “pauperes” nell’interpretare le “mirabilia Dei”, anche se, a pensarci bene, non ci manca la dotazione adatta:

Il Signore creò l’uomo dalla terra […], li rivestì di una forza pari alla sua e a sua immagine li formò. […] Discernimento, lingua, occhi, orecchi e cuore diede loro per pensare.



(Sir 17, 1.3.6)
C’è spazio anche per l’intelligenza emotiva! Estetica è la percezione della bellezza nella sensibilità. La contemplazione non è solo un fatto visivo, ma anche uditivo, tattile, olfattivo, gustativo, in base all’equazione estetica: il visibile sta all’invisibile come la parte sta al tutto.
 La forza simbolica dell’arte consiste nel “mettere insieme” (sym-ballein) in bellezza, narrare in un atomo ricreativo la bellezza stessa del cosmo in intero (il tutto nella parte). L’arte cristiana è trasfigurazione del linguaggio estetico e poietico umano nella trasfigurazione del Figlio dell’uomo.
 Quando il tutto abita il frammento, appare il volto del “Bel Pastore”.

La riconquista del vincolo originario tra la bellezza e Dio va posto non sotto il segno del riscatto dal suo degrado nel sensibile (come suggerisce la via gnostica), ma del riscatto del sensibile dal suo degrado. Credere è l’interminabile lotta per ristabilire il legame fra ciò che Dio ha unito e la cultura dell’uomo divide: lo spirituale e il sensibile, il cielo e la terra, la sapienza e il godimento. L’arte cristiana e postcristiana vive una sfida perenne tra due opposti estremi. Quello di una bellezza virtuosa e perciò insensibile: sprezzante di ogni affetto, però spirituale. E quello di una bellezza mondana e perciò seducente: vuota di ogni metafisica, ma almeno godibile.

“Arte è vedere l’opera di Dio”, diceva Cézanne. L’arte liturgica è vedere Dio all’opera, è “anámnesis”, cioè stabilire un contatto con gli eventi che Cristo ha vissuto nel suo corpo e ha trasmesso al corpo della sua Chiesa.

«L’ineffabile è parlato dalle ragioni del cuore agli orecchi, frontalmente, e agli occhi, emblematicamente; e alla corporeità tutta dell’uomo, fatto ad immagine di Dio e rifatto simile al Verbo, che è l’immagine del Padre, immagine divenuta simile all’uomo corporeo con l’incarnazione».

L’uomo – scrive Crispino Valenziano – è ad immagine di Dio globalmente, corpo, anima e spirito, come afferma Ireneo di Lione, ma è anche «somigliante al suo autore per la pittura “graziosa” che il Salvatore fa di noi stessi».

In sintesi: «Dio creatore iconizza l’uomo ad immagine e somiglianza di sé Vivente, Dio Salvatore iconizza sé ad immagine e somiglianza dell’uomo mortale, Dio santificatore iconizza l’uomo ad immagine e somiglianza del Primogenito Dio Uomo incarnato e risorto per opera dello Spirito Santo Dio vivificante».

Le parole di Romano Guardini sono di sorprendente attualità:

La teologia dell’immagine sacra presuppone che Dio abbia creato il mondo in modo che lo sguardo di un cuore puro può contemplare la gloria del Creatore […] e presuppone che Dio sia diventato uomo e che, quindi, chi guarda la figura di Cristo con cuore puro scorga in essa la pienezza della verità di Dio. L’opera d’arte sacra serve a questo mistero. Il suo compito non consiste nell’istruire didatticamente e nell’influenzare pedagogicamente ma nel preparare la via alla epifania […]. Essa deve annunciare […], deve indicare allo sguardo e al cuore del credente la via verso Cristo che conduce al Padre. Si può dunque dire, a ragione, che la vera opera d’arte sacra è, nella sua essenza, strumento di annuncio e di presentazione verso l’uomo, via di devozione e d’amore verso Dio […].

3.
Un percorso nell’arte cristiana

1. Perché l’arte paleocristiana predilige i simboli e le opere aniconiche (non figurative)?

Per l’imbarazzo dei cristiani di fronte ai moduli tipici del culto pagano, in particolare della statuaria antica, che spesso esaltava il corpo di divinità o personaggi storici “divinizzati” (come l’imperatore o il suo favorito di turno).
 Fu spesso davanti a tali simulacri, diffusi in tutto l’impero come oggi i feticci della nostra pubblicità, che ai martiri veniva chiesto di “bruciare l’incenso” per evitare la tortura e la morte. Questa può essere una delle cause della scomparsa della scultura monumentale a partire dal V secolo.

( Fig. 1: Anonimo, Antinoo, Napoli, Museo Archeologico Nazionale.
2. Per tutto il primo millennio la Chiesa preferisce alla scultura il mosaico, l’oreficeria, la miniatura, in un processo di spiritualizzazione che coinvolge anche l’architettura e si arricchisce di nuovi linguaggi visivi.

( Fig. 2: Giona, Aquileia, Basilica di S. M. Assunta.
Cfr. “Il segno di Giona” (Mt 12,38-42 e Lc 11,29-32)

( Fig. 3: Il gallo e la tartaruga, Aquileia, Basilica di S. M. Assunta. 

3. Ed ecco l’arte del V-VI secolo, con i suoi paradossi, come la croce gemmata, che elabora e supera quattro secoli di rifiuto viscerale nei confronti del terribile strumento di morte, trasformandolo in simbolo vitale e glorioso in linea con il coevo Vexilla regis di Venanzio Fortunato (come se oggi rappresentassimo la sedia elettrica in platino tempestato di diamanti).

( Fig. 4: Croce gemmata, particolare dell’abside, VI sec., Ravenna, S. Apollinare in Classe.

( Fig. 5: Catino dell’abside, VI sec., Ravenna, S. Apollinare in Classe.

( Fig. 6: Abside, VI sec., Ravenna, S. Apollinare in Classe.
Il corpo di Gesù è assente, apparentemente. Ma al centro della croce  è raffigurato il suo volto nella gloria. La sofferenza e la gloria scendono sul corpo di Sant’Apollinare, vescovo e martire, al centro del suo gregge (la Chiesa, corpo di Cristo), mentre sull’altare, simbolo di Cristo, si celebra il mistero pasquale.

4. Bisogna aspettare il XIII secolo per la riscoperta del corpo come “segno rivelatore”. È la svolta del realismo francescano, legato a una fede più sentita che ragionata, fatta di violente emozioni. Questo mutamento prende avvio con Bernardo di Chiaravalle e la spiritualità cistercense e trova piena espressione in Francesco d’Assisi. Al posto dell’enfasi teologica e simbolica del primo Medioevo c’è un interesse crescente «per l’uomo, per il suo corpo, i suoi sentimenti, la sua psicologia: le prime luci di ciò che diventerà in seguito l’umanesimo cristiano aperto alla cultura antica»
.

( Fig. 7: Anonimo, San Francesco che bacia il piede di Cristo, particolare della croce dipinta, 1260 ca., Arezzo, San Francesco.

Francesco d’Assisi nell’atto di baciare il piede insanguinato del Salvatore. Il santo è “conformato” a Cristo nel corpo, attraverso il sigillo delle stimmate. “Non sono più io che vivo, ma Cristo vive in me” (Gal 2,20).

( Fig. 8: Centro Aletti, Crocifissione. Cristo con i martiri canadesi, 2007, Roma, Nostra Signora del SS. Sacramento e SS. Martiri Canadesi.
I gesuiti martiri del 1600, nel loro corpo si conformano a Cristo morto e risorto.

5. Il dramma sacro, che si sviluppa in Italia tra il Duecento e il Trecento, nell’ambito della religiosità francescana, influisce moltissimo sulla pittura di Giotto. Alla domanda “È possibile rappresentare Dio?” Giotto risponde con i colori esprimendo tre elementi:

	Cristo
	«è immagine del Dio invisibile» (Col 1,15),

«irradiazione della sua gloria

e impronta della sua sostanza» (Eb 1,3)
	IMMAGINE

LUCE

TRIDIMENSIONALITÀ


( Fig. 9: Giotto, Cristo benedicente, 1310-15, North Carolina, Museum of Art.

6. Torniamo indietro di una decina d’anni ed entriamo nella Cappella degli Scrovegni, dalle cui pareti è diffuso il “lieto annunzio” con un linguaggio sorprendentemente moderno. Prestiamo attenzione al rilievo che Giotto attribuisce alle relazioni vere tra i personaggi:

( Fig. 10: Giotto, Compianto sul Cristo morto, 1303-05, Padova, Cappella degli Scrovegni.

Il quasi contatto bocca a bocca di Maria, che sembra voler rimettere un alito di vita nel corpo morto del figlio; Maria, figura della Chiesa, che abbraccia il suo Sposo. Mani di donne che sostengono e accarezzano quel corpo così amato: Maria di Clèofa solleva dolcemente il braccio sinistro di Gesù all’altezza del polso e lo stesso fa la donna in verde, di spalle, con il braccio destro, la Maddalena con amore ne sostiene i piedi, una donna in giallo, anche lei di spalle, ne sorregge delicatamente la testa.
( Fig. 11: Giotto, Noli me tangere, 1303-05, Padova, Cappella degli Scrovegni.

Gesù, che ferma Maria con un gesto sobrio della mano, senza respingerla. E intanto, nel dirigersi fuori campo, accenna a quel sorprendente passo di danza pasquale: è il corpo spirituale (spiritualmente rigenerato) che danza la vita, in contrasto con i corpi carnali dei soldati, che hanno la pesantezza della pietra tombale. Maria Maddalena cerca con le mani un contatto con Colui che i suoi occhi non erano stati in grado di riconoscere. Chiamata per nome da quella voce adorabile, ora sì vede. E incontra il Signore. «La risurrezione della carne è l’annuncio di un corpo che pur potendo toccare ed essere toccato, non si esaurisce nel toccare. Dev’esserci già un po’ di risurrezione nella nostra comunicazione […]».

7. Nella seconda metà del Trecento Nicoletto Semitecolo dipinge la Trinità che ben conosciamo.

( Fig. 12: Nicoletto Semitecolo, Trinità, seconda metà XIV sec, Padova, Duomo.

Non c’è la croce e le mani del Figlio sono sovrapposte/inchiodate simbolicamente a quelle del Padre. «Ecco, sulle palme delle mie mani ti ho disegnato, le tue mura sono sempre davanti a me» (Is 49,16). Il corpo del Figlio è luogo di promessa. Dio è amore fedele (hesed), non abbandona mai i suoi figli.
8. L’umanesimo cristiano inaugurato da Giotto esprime la piena dignità dell’essere umano attraverso la raffigurazione del corpo, che assume una nuova consapevolezza nel tempo e nello spazio. Tale innovazione trova maturità espressiva in Piero della Francesca.

( Fig. 13: Piero della Francesca, Battesimo di Cristo, 1450, Londra, National Gallery.

La bellezza classica del corpo anticipa la perfezione futura, facendo vedere Dio nell’uomo.
 Il corpo quasi nudo di Cristo, al centro dello spazio dell’uomo e della storia, riallaccia il dialogo con la statuaria antica. La sua bellezza classica afferma il potere del corpo a simboleggiare l’interiorità della persona Gesù e la sua disponibilità ad amare fino in fondo. Dal battesimo di acqua al battesimo di sangue, evocato dall’albero/croce, che richiama anche il Salmo 1.

È come albero piantato lungo corsi d'acqua,

che dà frutto a suo tempo:

le sue foglie non appassiscono

e tutto quello che fa, riesce bene.    (Sal 1,3)
Non dimentichiamo che il dipinto era una pala dell’altare maggiore, per cui lo splendore del bel corpo dipinto richiamava il candore dell’ostia consacrata nell’eucaristia.
 «Nella nascita il corpo esce dalla madre ed è consegnato alla terra; nel battesimo è consegnato allo Spirito. Vive quindi sulla terra la vita stessa del Figlio di Dio […]».

9. Erede e massimo esponente di questa tradizione di spiritualità corporea (che passa attraverso Masaccio) è Michelangelo.

Il corpo e lo spirito in Adamo.

( Fig. 14: Michelangelo, Creazione di Adamo, 1510, Città del Vaticano, Cappella Sistina.

Adamo in intimo dialogo con il Creatore. È questa relazione che definisce la sua identità e la sua dignità di figlio. Che cos’è lo spirito? Ciò che io sono, nudo (= vero, autentico), di fronte a Dio. In principio era la comunicazione.
10. Vorrei concludere questo breve percorso mettendo a confronto le due più famose “Pietà” di Michelangelo, quella di San Pietro e quella chiamata “Rondanini”, perché qui il corpo riesce ad esprimere la parola non detta, che è inscritta in esso, che ne dice il significato e il destino, qui il corpo di Cristo, raffigurato in modo così contrastante, dice qualcosa di noi, della nostra ricerca di un senso ultimo. Gesù è il primo uomo che vive la morte come gesto di comunione. Il corpo di Gesù incarna la parola d’amore fin dentro la morte.

( Fig. 15: Michelangelo, Pietà, 1498-99, Città del Vaticano, San Pietro.

Michelangelo ha 23-24 anni. A quest’età il mondo è ai tuoi piedi. Soprattutto se ti senti un genio. Tutto è assolutamente chiaro nella luce di Dio. Lo splendore della verità. Tutto perfettamente inscritto in un triangolo trinitario, nel miracolo di una visione celeste. Maria, così giovane (“figlia del tuo Figlio”), così bella, così madre, così consapevole di aver partecipato alla più grande impresa della storia: la salvezza del mondo. Tutto è compiuto. Non c’è spazio per il dolore scomposto. Il cuore è interamente oltre l’ostacolo della morte. C’è una sospensione che proietta nell’eterno. E Gesù, così affascinante nella casta integrità del suo bel corpo privo di sofferenza, così dolcemente abbandonato alla Madre nella riconsegna di sé al Padre. Come scultura, il vertice del finito michelangiolesco.
( Fig. 16: Michelangelo, Pietà Rondanini 1, 1552-64, Milano, Museo del Castello Sforzesco.

Tra i settantasette e gli ottantanove anni Michelangelo continua a cercare, lavora per se stesso, senza committenza, su un blocco di marmo, fino all’ultima malattia. Ne rimane un’opera incompiuta, ridotta da troppo scavo a una bianca, esile falce di luna, che verrà chiamata Pietà Rondanini e che fino all’inizio del XX secolo venne considerata frutto di decadenza senile. Nel 1910 il filosofo Georg Simmel rivaluta in un breve libro l’ultimo Michelangelo. Nella Pietà Rondanini, dice, l’anima, liberata dal peso del corpo, non ha iniziato la sua marcia trionfale verso il trascendente, ma è crollata alla sua soglia. Si tratta di una liberazione puramente negativa, nirvanica. Michelangelo prende atto della sua incapacità di giungere alla redenzione per la via della creazione artistica incentrata sulla visione sensibile.
 E cita i versi dello scultore:

Né pinger né scolpir fie più che quieti

L’anima, volta a quell’amor divino

C’aperse, a prender noi, ‘n croce le braccia.

Proprio queste parole, sostiene invece Pierluigi Lia
, ci illuminano sul fatto che la Pietà Rondanini è una lettura del Mistero pasquale. Questa Pietà non è un compianto sul Cristo morto. Infatti si concentra sulla Madre, sulla maternità. Il mistero della nascita unito al mistero della morte. Il corpo di mia madre, il corpo femminile da cui sono nato è l’anello di congiunzione con il cosmo che mi ospita.
 Solo che qui non c’è Gea, la grande madre, ma la Madre di Dio. E l’artista, che sente prossima la morte, si identifica con Cristo. Comprende se stesso a partire da Cristo.
( Fig. 17, 18, 19: Michelangelo, Pietà Rondanini.

In questa Pietà Maria accoglie sì in grembo il corpo del Figlio, ma non lo sostiene, anzi ne è sostenuta.
( Fig. 20: Michelangelo, Pietà Rondanini.
Le gambe di Gesù sono l’unica parte finita del gruppo. Il piede sinistro, su cui fa perno tutto il corpo, sembra germogliare dalla terra, che si apre a valva. Dal piede perno si origina una strana spinta verso l’alto, un dinamismo che proietta verso un’altra dimensione, portando con sé anche il corpo della Madre. Tutto sta per precipitare verso l’alto.
( Fig. 21: Michelangelo, Pietà Rondanini.
Questo non finito michelangiolesco è una dichiarazione di impotenza di fronte all’ineffabile. Resta solo un infantile balbettio, come quello di Dante, cui la favella diventa “corta” nell’ultimo canto del Paradiso. Qui “la mano che pensa” dello scultore

sta meditando sul limite (meditatio mortis). Michelangelo si sporge oltre, mette i due corpi, del figlio e della madre, in relazione con il mistero dove confluiscono quelli che ci appaiono come paradossi irriducibili. Come ben ci insegnano i mistici, «ci si può rivolgere alla luce solo dal profondo dell’oscurità».
 Non tutto si può vedere o mostrare, non tutto si può dire. C’è un vedere che, per il momento, ci è negato. Non abbiamo ancora la vista adatta. Per vedere Dio bisogna scavare la superficie, l’ovvietà, che nasconde il mistero. Il genio e la passione di Michelangelo consisteva nel pretendere la pienezza dell’infinito da tutta la pienezza del finito. Raggiungere l’unità del tutto. Ricondurre i frammenti alla perfetta armonia dell’insieme.
 Tutto questo ora non basta più. E così lo scultore, proprio toccando i limiti della sua mano pensante, tastando quello che Ungaretti chiamava “il muro d’ombra”, è entrato in una intimità col futuro che si chiama speranza.
 È il corpo di Cristo come “luogo della speranza cristiana”, di cui parla Bonaccorso.
 In questo marmo sofferto c’è un presagio di risurrezione.

11. In questa prospettiva uno sviluppo interessante potrebbe essere “Ineffabile e non figurativo nell’arte cristiana contemporanea”, in un’epoca in cui l’uomo si autodetermina rifacendo, plasmando il proprio corpo (io sono il corpo che voglio diventare, io definisco, controllo la realtà a partire dal mio corpo), in una specie di processo di “decreazione”, in cui Adamo si autodistrugge per plasmarsi da sé. Il corpo senza relazione è come il cibo senza relazione, nei disturbi alimentari.

( Fig. 22: Orlan, Autoritratto, 1998.

Il corpo, nel caso di “Orlan” e della sua “body art”, è continuamente, ossessivamente rifatto, come strumento della volontà di potenza di un ego sempre più autoreferenziale. 
È l’estrema rappresentazione del corpo come vile materia, una forma d’arte testimone dello sfruttamento del corpo come oggetto da desiderare/mercificare/consumare nella pubblicità e nel cinema. Questa tendenza, che ci fa pensare al corpo come strumento di potere nella statuaria di età imperiale, potrebbe spingere nuovamente l’arte liturgica verso il non figurativo, come le “icone astratte” di Filippo Rossi, in cui il corpo è ridotto a segno?

( Fig. 23: Filippo Rossi, Tesoro di Misericordia, Firenze, Chiesa di San Marco Vecchio, 2008.

( Fig. 24: Filippo Rossi, Crocifisso sponsale, Firenze, Ospedale di Careggi, 2006.

Cristo con il braccio della sua croce esce dalla geometria del divino e va incontro all’uomo.
I due sposi, conformati a Cristo, sono rappresentati con lo stesso assetto formale della croce: uniti in una sola carne e in un solo spirito in Cristo.
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