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BRIAN SHERWIN intervista ALAN RANKLE  *
Alan Rankle è un artista britannico, nato a Oldham, Lancashire in Inghilterra, nel 1952. Ha studiato alla Rochdale College, School of Art (1968–70) e al Goldsmiths’ College (1970–73). E’ uno degli artisti di spicco della sua generazione ad avere esplorato le questioni sociali ed ambientali del presente attraverso la pittura paesaggistica. La sua prima esibizione, tenutasi all’Institute of Contemporary Art di Londra (1973) è stata una performance/installazione multimediale basata su Il racconto dell’Indulgenziere The Pardonner’s Tale di Geoffrey Chaucer. Da allora lavora principalmente come pittore.

Il soggetto principale di Rankle è lo sviluppo della pittura paesaggistica come concetto legato al cambio di atteggiamento nei confronti dell’ambiente. In alcuni lavori tratta l’intera storia dell’arte paesaggistica quasi come un objet trouvé, manipolando ed incrociando stili e tecniche di periodi e culture diverse, nell’ambito di una fusione post-moderna dell’arte astratta, del trompe-l’oeil e del linguaggio figurativo.

Brian Sherwin: Alan, hai studiato al Rochdale College e al Goldsmiths’ College negli anni 70. Chi sono stati i tuoi docenti? Inoltre puoi dirci di più riguardo ai tuoi inizi e a chi ti ha influenzato maggiormente?

Alan Rankle: I miei primi docenti a Rochdale, Keith Chadwick e Rod Bailey, hanno avuto un’influenza enorme sulla mia visione dell’arte come totalità delle esperienze personali. La loro nozione di artista era quella di un conduttore illuminato della società, un qualcuno completamente immerso nel dipingere e commentare tutti gli aspetti della vita. Anche se loro erano entrambi scultori, ci hanno incoraggiato ad intraprendere progetti diversi che abbracciassero l’intero spettro delle discipline artistiche – film, fotografia, pittura, disegno, scrittura – provando ad acquisire competenze in ciascuna di esse.

Al Goldsmiths’, Jon Thompson era più o meno della stessa idea. Durante il mio primo semestre lì ha abolito, com’è noto, le divisioni tra i vari dipartimenti, permettendo così agli studenti di pittura di lavorare in maniera interdisciplinare, scambiando idee da un medium all’altro. È stato un periodo determinante, l’inizio di un nuovo modo di pensare l’arte e il ruolo dell’artista. Questo fu anche il periodo dell’esibizione all’ICA When Attitudes became Form e credo di essere stato, come la maggior parte degli studenti d’arte, sconvolto dal lavoro di Bruce McLean, Robert Smithson e di altri. Sempre nello stesso periodo Gilbert & George avevano appena iniziato, suscitando molto interesse.

Insieme a Jon Thompson, altri miei tutori al Goldsmiths’, erano due grandi pittori astratti, Albert Irving e Basil Beattie, due persone, tra l’altro, immensamente generose e incoraggianti. Michael Craig-Martin è arrivato durante il mio ultimo anno, anche se in realtà è come se fosse stato sempre presente. Comunque le influenze più durature sono state quelle di Iain Jeffrey, storico dell’arte che ha curato la mostra British Landscape 1860–1960 alla Hayward Gallery, e il pittore Stephen McKenna che ha aiutato a curare l’esibizione di Caspar David Friedrich al Tate. È stato grazie a loro che ho compreso l’esistenza di una tradizione della pittura paesaggistica che poteva essere sovvertita e sviluppata e non solamente proseguita.

BS: Alan, ho sentito dire che hai anche lavorato nell’ambito del restauro. Puoi dirci che compiti avevi e in che modo questa esperienza ha influenzato il tuo lavoro? Probabilmente avrai imparato molto sui materiali e sulla loro interazione mentre lavoravi in quel campo.

AR: Anche se ho avuto delle esperienze cruciali al Rochdale e al Goldsmiths’, sono uscito dai college con la consapevolezza di non sapere praticamente niente riguardo il lavoro pratico del pittore. Era come se nelle scuole d’arte ci fosse un vuoto in quella che era stata la tradizione orale. E poi, studiando i quadri alla National Gallery ho capito che i restauratori sapevano molte cose riguardo ai grandi maestri, i loro metodi, i materiali e le tecniche; per questo ho iniziato a frequentare degli studi di restauro e poi a lavorare per loro, così come ho fatto con i laboratori di doratura, commercianti d’arte antica, chiunque potesse aiutarmi a capire l’ampiezza della pittura come arte.

Negli anni successivi ho lavorato presso musei e gallerie e mi sono unito all’Association of British Picture Restorers che si incontravano solitamente in un appartamento sopra ad un pub di Soho ad ascoltare conferenze di importanti specialisti del settore. La parte migliore per me, a quei tempi, era la possibilità di avere nel mio studio dei lavori originali di artisti come Turner o De Wint per mesi e mesi. Mi ha permesso di comprendere come un grande capolavoro, oltre ad avere un impatto immediato, si riveli anche nel tempo in maniera quasi interattiva, ed è così che volevo che venissero considerati i miei lavori.

BS: Alan, nel tuo lavoro esplori paesaggi. Tuttavia li ricrei a parole tue, per così dire. Questi paesaggi contengono degli aspetti della pittura paesaggistica tradizionale, ma ne cambi le regole per dare loro un’aria più contemporanea. Negli anni hai infranto queste regole sempre più, mescolando aspetti della natura con quelli dell’arte da strada, mi vengono in mente dipinti come Fraud. Puoi parlarci del filo conduttore di queste opere?

AR: Il mio lavoro esprime il concetto di una tradizione in continua evoluzione che porta dei cambiamenti nel nostro modo di guardare a noi stessi e all’ambiente. È un concetto importante. Per me riguarda anche la ridefinizione di quello che prendiamo dai diversi periodi storici e dalle altre culture come modo di interpretare l’esperienza contemporanea.

Intorno al 1975 ho iniziato ad interessarmi della pittura del 17 secolo; olandese, italiana, cinese, a partire da Ruisdael, Claude, Shih-Tao. Per me questo periodo, durante il quale la pittura paesaggistica in particolare ha iniziato a liberarsi dal patrocinio dell’ufficialità e della religione, ha segnato l’inizio dell’era moderna.

Ovviamente fin da allora ci sono stati moltissimi artisti straordinari che hanno sviluppato aspetti della pittura paesaggistica ancora inesplorati. Prima e dopo Turner, per esempio, ci sono grosse differenze nel modo in cui le persone guardavano all’ambiente naturale intorno a loro. Poi passando per Sargeant, Whistler e fino ai giorni nostri. La cosa da tenere in mente è che, se si abbraccia la visione di Turner, non si deve perdere d’occhio Claude. Seguendo Whistler, non si può abbandonare Turner. Se si provano Gerhard Richter e Anselm Kiefer, c’è sempre Max Ernst. Gli stili hanno anche un’evoluzione laterale, oltre a quella lineare. I lavori recenti che hai citato, inclusi Fraud, Bloody e Fuck Yo appartengono alla serie Strange Territory nella quale il punto di partenza è l’interazione tra il culmine della natura coltivata, l’architettura, i parchi, i giardini e il fenomeno dei graffiti nelle città. È un lavoro che riguarda l’alienazione e il non essere parte della società in cui si vive, ma anche l’essere stranieri in un paese straniero e l’appropriazione del potere. E’ un progetto in corso che sto anche sviluppando sotto forma di film e testo.
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* Estratto dal testo in catalogo Hans Alf Gallery

