
Arte e immagine

Il Dadaismo

Un’arte contro l’arte

Il Dadaismo è un movimento artistico che nasce in Svizzera, a Zurigo, nel 1916. La
situazione storica in cui il movimento ha origine è quello della Prima Guerra Mondiale,
con un gruppo di  intellettuali  europei  che si  rifugiano in Svizzera per sfuggire alla
guerra. Questo gruppo è formato da Hans Arp, Tristan Tzara, Marcel Janco, Richard
Huelsenbeck, Hans Richter, e il loro esordio ufficiale viene fissato al 5 febbraio 1916,
giorno in cui fu inaugurato il Cabaret Voltaire fondato dal regista teatrale Hugo Ball.
Alcuni di loro sono tedeschi, come il pittore e scultore Hans Arp, altri rumeni, come il
poeta e scrittore Tristan Tzara o l’architetto Marcel Janco.
Le  serate  al  Cabaret  Voltaire  non  sono  molto  diverse  dalle  serate  organizzate  dai
futuristi:  in  entrambe  vi  è  l’intento  di  stupire  con  manifestazioni  inusuali  e
provocatorie,  così  da  proporre  un’arte  nuova  ed  originale.  Ed  in  effetti  i  due
movimenti,  futurismo  e  dadaismo,  hanno  diversi  punti  comuni  (quale  l’intento
dissacratorio e la ricerca di meccanismi nuovi del fare arte) ma anche qualche punto di
notevole differenza: soprattutto il diverso atteggiamento nei confronti della guerra. I
futuristi, nella loro posizione interventista, sono tutto sommato favorevoli alla guerra,
mentre ne sono del tutto contrari i dadaisti. Questa diversa impostazione conduce ad
una  facile,  anche  se  non  proprio  esatta,  valutazione  per  cui  il  futurismo  è  un
movimento di destra, mentre il dadaismo è di sinistra. Altri punti in comune tra i due
movimenti sono inoltre l’uso dei “manifesti” quale momento di dichiarazione di intenti.
Ma veniamo ai contenuti principali del dadaismo. Innanzitutto il titolo. La parola Dada,
che identificò il movimento, non significava assolutamente nulla, e già in ciò vi è una
prima  caratteristica  del  movimento:  quella  di  rifiutare  ogni  atteggiamento
razionalistico. Il rifiuto della razionalità è ovviamente provocatorio e viene usato come
una clava per abbattere le convenzioni borghesi intorno all’arte. Pur di rinnegare la
razionalità i dadaisti non rifiutano alcun atteggiamento dissacratorio, e tutti i mezzi
sono  idonei  per  giungere  al  loro  fine  ultimo:  distruggere  l’arte.  Distruzione
assolutamente necessaria per poter ripartire con una nuova arte non più sul piedistallo
dei valori borghesi ma coincidente con la vita stessa e non separata da essa.
Il  movimento,  dopo  il  suo  esordio  a  Zurigo,  si  diffonde  ben  presto  in  Europa,
soprattutto in Germania e quindi a Parigi. Benché il dadaismo è un movimento ben
circoscritto e definito in area europea, vi è la tendenza di far ricadere nel medesimo
ambito anche alcune esperienze artistiche che, negli stessi anni, ebbero luogo a New
York negli Stati Uniti. L’esperienza dadaista americana nacque dall’incontro di alcune
notevoli  personalità  artistiche:  il  pittore  francese  Marcel  Duchamp,  il  pittore  e
fotografo americano Man Ray, il pittore franco-spagnolo Francis Picabia e il gallerista
americano Alfred Stieglitz. 
Ma  la  vita  del  movimento  è  abbastanza  breve.  Del  resto  non  poteva  essere
diversamente.  La  funzione  principale  del  dadaismo  era  quello  di  distruggere  una
concezione oramai vecchia e desueta dell’arte. E questa è una funzione che svolge in
maniera egregia, ma per poter divenire proposito necessitava di una trasformazione, e
ciò  avvenne  tra  il  1922  e  il  1924,  quando  il  dadaismo  scomparve  e  nacque  il
surrealismo.

La poetica del caso

Il  dadaismo rifiuta ogni atteggiamento razionale, e per poter continuare a produrre
opere d’arte si affida ad un meccanismo ben preciso: la casualità. Il “caso”, in seguito,
troverà  diverse applicazioni  in  arte:  lo  useranno sia  i  surrealisti,  per  far  emergere
l’inconscio umano, sia gli espressionisti astratti, per giungere a nuove rappresentazioni
del caos, come farà Jackson Polloch con l’action painting. 
Ma torniamo al dadaismo. In un suo scritto,  il  poeta Tristan Tzara descrive il  modo
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dadaista di produrre una poesia. Il  passo, che di seguito riportiamo, è decisamente
esplicativo del loro modo di procedere.
Per fare un poema dadaista.
Prendete un giornale.  Prendete delle forbici.  Scegliete nel  giornale un articolo  che
abbia la lunghezza che contate di dare al vostro poema.
Ritagliate l’articolo. Ritagliate quindi con cura ognuna delle parole che formano questo
articolo e mettetele in un sacco. Agitate piano.
Tirate fuori quindi ogni ritaglio, uno dopo l’altro, disponendoli nell’ordine in cui hanno
lasciato il sacco.
Copiate coscienziosamente. Il poema vi assomiglierà.
Ed  eccovi  “uno  scrittore  infinitamente  originale  e  d’una  sensibilità  affascinante,
sebbene incompresa dall’uomo della strada”.

In un suo passo Hans Arp afferma: «La legge del caso, che racchiude in sé tutte le
leggi e resta a noi  incomprensibile  come la causa prima onde origina la vita,  può
essere conosciuta soltanto in un completo abbandono all’inconscio. Io affermo che chi
segue questa legge creerà la vita vera e propria».
Si  capisce  come il  dadaismo non muore  del  tutto,  ma si  trasforma,  in  effetti,  nel
surrealismo,  movimento,  quest’ultimo,  che  può  quasi  considerarsi  una  naturale
evoluzione del primo.

I ready-made

Un notevole contributo dato alla definizione di una nuova estetica è rappresentato dai
«ready-made». Il  termine indica opere realizzate con oggetti reali, non prodotti  con
finalità  estetiche,  e  presentati  come opere  d’arte.  In  pratica  i  «ready-made» sono
un’invenzione di Marcel Duchamp, il quale inventa anche il termine per definirli che in
italiano significa approssimativamente «già fatti», «già pronti».
I  «ready-made»  nascono  ancor  prima  del  movimento  dadaista,  dato  che  il  primo
«ready-made»  di  Duchamp,  la  ruota  di  bicicletta,  è  del  1913.  Essi  diventano,
nell’ambito dell’estetica dadaista, uno dei meccanismi di maggior dissacrazione dei
concetti tradizionali di arte. Soprattutto quando Duchamp, nel 1917, propose uno dei
suoi più noti «ready-made»: fontana.
In pratica, con i «ready-made» si ruppe il concetto per cui l’arte era il prodotto di una
attività manuale coltivata e ben finalizzata. Opera d’arte poteva essere qualsiasi cosa:
posizione  che  aveva  la  sua  conseguenza  che  nulla  è  arte.  Ma  questa  evidente
tautologia  era  superata  dal  capire  che,  innanzitutto  l’arte  non  deve  separarsi
altezzosamente dalla vita reale ma confondersi con questa, e che l’opera dell’artista
non consiste nella sua abilità manuale, ma nelle idee che riesce a proporre. Infatti, il
valore dei «ready-made» era solo nell’idea. Abolendo qualsiasi significato o valore alla
manualità dell’artista, l’artista, non è più colui che sa fare delle cose con le proprie
mani,  ma è colui  che sa proporre  nuovi  significati  alle  cose,  anche per  quelle già
esistenti.
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Marcel Duchamp

L’artista francese Marcel  Duchamp (1887-1968) viene considerato uno dei maggiori
rappresentanti del dadaismo, benché egli non abbia mai accettato l’appartenenza a
questo gruppo. La cosa, conoscendo il personaggio, non stupisce affatto: la personalità
di Duchamp è assolutamente impossibile da inquadrare in un qualsiasi schema. Egli, in
realtà, è stato uno dei più grandi artisti  del Novecento, proprio per il  suo modo di
essere.  Ha,  di  fatto,  costruito  un  nuovo  prototipo  di  artista  da  intendersi  come
intellettuale sempre pronto a proporsi in maniera inaspettata, anche solo per il piacere
di essere diverso dal normale. Ha elevato l’anormalità, intesa come rifiuto di qualsiasi
norma, a pratica sia di arte sia di vita.
Nato in un paese della Normandia in una famiglia composta da sette figli, insieme ad
alcuni fratelli ed una sorella, si avvia alla professione artistica. Sin dall’inizio mostra
tuttavia una irrequietezza culturale che lo porta a sommare esperienze in maniera
molto  eterogenea.  Dal  1904  è  a  Parigi  e  qui  si  occupa  di  cose  diverse:  esegue
caricature  per  i  giornali,  si  interessa di  teatro,  gioca a biliardo,  lavora  presso  una
biblioteca, viaggia in automobile.  Le sue prime esperienze pittoriche mostrano una
facilità  di  assimilazione  delle  principali  novità  stilistiche  del  momento:  dal
neoimpressionismo  al  fauvismo,  dal  simbolismo  al  futurismo.  Ma  è  soprattutto
nell’ambito del cubismo che egli si muove con maggior disinvoltura. Ma nel 1912, il
suo quadro «Nudo che scende le scale n. 2» fu rifiutato dal Salon des Indépendants,
proprio  perché l’opera sembrava più futurista che cubista.  Ciò provocò il  definitivo
distacco di Duchamp dai cubisti.
L’opera, tuttavia, l’anno successivo fu esposta a New York, e qui divenne famosa. Nella
capitale  statunitense  Duchamp  vi  arriva  nel  1915  già  preceduto  dalla  notorietà
procuratagli dal «Nudo che scende le scale n. 2». In America entra in contatto con il
gallerista  Alfred  Stieglitz  ma  soprattutto  con  Man  Ray  e  con  Francis  Picabia,
quest’ultimo già conosciuto a Parigi.
Duchamp in  questi  anni  diviene  soprattutto  un  operatore  artistico,  impegnato  più
come consulente di collezionisti e gallerie che non come artista. La sua attività, pur
saltuaria, non perde mai il gusto della provocazione, e l’invenzione dei «ready-made»
ne è uno degli esempi più classici. Ma l’attività americana di quegli anni si concretizza
soprattutto nella realizzazione del «Grande Vetro», opera alla quale smette di lavorare,
lasciandola incompiuta, nel 1923. Da quest’anno egli smette sostanzialmente di fare
l’artista.
Nei decenni successivi si dedica soprattutto agli scacchi, partecipando anche a tornei
professionistici  internazionali.  Ma  ad  un’ultima  opera  egli  si  dedica,  in  assoluta
segretezza, per circa venti anni, dal 1946 al 1966: «Etant donnés: 1. la chute d’eau, 2.
le gaz d’éclairage». L’opera, enigmatica sin dal titolo, consiste in una porta di legno
consunta,  dalle  cui  fessure,  sbirciando  oltre,  si  coglie  una  visione  parziale  di  una
ragazza distesa nuda con una lampada a gas in mano. Quest’ultima opera, della cui
esistenza si è appreso solo dopo la morte di Duchamp, chiude il percorso di un artista
che, con la sua attività, ha continuamente stupito, contribuendo come pochi a definire
un concetto totalmente nuovo di arte, la cui eredità sarà colta soprattutto dai diversi
movimenti di ispirazione concettuale sorti nel secondo dopoguerra.
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Ruota di bicicletta

Storicamente,  il  primo  «ready-made»  prodotto  da  Duchamp  è  stato  «ruota  di
bicicletta». Egli, nel suo studio a Parigi, decise di montare una ruota di bicicletta su
uno sgabello. L’operazione non aveva alcuna finalità precisa, e probabilmente non fu
realizzata per  essere esposta.  Di  fatto,  egli  aveva creato  il  suo primo ready-made
«rettificato». Con tale termine egli distingueva quei ready-made sui quali interveniva
con qualche intervento minimo, da quelli sui quali non produceva alcun intervento. Del
secondo tipo è sicuramente il  suo secondo ready-made: uno scolabottiglie che egli
acquistò in un negozio. Non rettificato è anche il ready-made «Scultura da viaggio»
che in realtà è un badile per spalare la neve. Tra i suoi ready-made rettificati il più
celebre rimane probabilmente una riproduzione fotografica della Gioconda sulla quale
disegna a matita baffi e pizzetto, e di sotto pone la scritta «L.H.O.O.Q.» che, letta in
francese, prende il significato «Ella ha caldo al culo».

Marcel Duchamp, Ruota di bicicletta, 1913

Fontana

Il «ready-made» dal titolo «Fontana» rappresenta il momento di maggior provocazione
dell’opera di Duchamp. Nel 1917 egli era negli Stati Uniti e in quell’anno, sul modello
del Salon des Indépendants, venne creata la Society of Independent Artists. Duchamp
faceva parte del direttivo di questa associazione. Alla mostra organizzata dal gruppo
poteva  partecipare  chiunque,  pagando  sei  dollari,  ed  esponendo  al  massimo  due
opere.
Duchamp mise  in  atto  la  sua provocazione  in  incognito.  Presentò  alla  giuria  della
mostra  un  orinatoio  firmandolo  con  lo  pseudonimo R.  Mutt.  La  giuria  non  capì  e,
sull’imbarazzo di come considerare la cosa, non fece esporre il pezzo.
Una fotografia dell’opera fu tuttavia pubblicata sulla rivista «The Blind Man», edita
dallo  stesso  Duchamp,  il  quale,  fingendo  di  difendere  l’ignoto  autore  dell’opera,
scrisse: «Non è importante se Mr. Mutt abbia fatto Fontana con le sue mani o no. Egli
l’ha SCELTA. Egli ha preso un articolo ordinario della vita di ogni giorno, lo ha collocato
in modo tale che il suo significato d’uso è scomparso sotto il nuovo titolo e il nuovo
punto di vista – ha creato un nuovo modo di pensare quell’oggetto».
L’orinatoio  originale  utilizzato  da  Duchamp  stranamente  andò  smarrito  quando  fu
smontata la mostra nel 1917. Solo nel 1964 Duchamp autorizzò una replica di quel suo
«ready-made» che fu acquistata dal collezionista milanese Arturo Schwarz. Da qualche
anno esso è esposto nella Galleria Nazionale d’Arte Moderna di Roma.
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L’idea dei  «ready-made» Duchamp l’aveva avuta qualche anno prima,  quando era
ancora in Francia. Ma dei diversi «ready-made» da lui realizzati, questo rimane di certo
il più provocatorio ed irridente al mondo dell’arte. Opera che segna un punto di non
ritorno: accettarla tra i capolavori d’arte significa essere disponibili al gioco ironico del
non  prendersi  mai  sul  serio.  Posizione  che,  tutto  sommato,  è  da considerarsi  con
grande attenzione.

Marcel Duchamp, Fontana, 1917
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